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À 

ne grâce naturelle, simple 

et sans effet. C'est ce qui 

se dégage des Scènes d'enfants 

composées par Robert 

Schumann, pépites musicales 
dans lesquelles le compositeur saisit avec 
justesse les émotions ténues de l'enfance, 
leur nostalgie, leur fragilité, et en restaure 
la mémoire fugitive. Ce n'est pas un hasard 
que ce même Robert Schumann 
ait composé des pièces, à vocation 
pédagogique cette fois-ci, destinées à des 
mains moins expertes, et réunies dans son 
Album pour la jeunesse op. 68. Un cycle 
de 43 miniatures — dont vous trouverez 
un extrait dans notre cahier de partitions — 
comme la répétition d'un miracle: 
«(...) c'est qu'il contient tout le folklore 
de l'enfance, qui se transpose de peuple 
à peuple et définit un univers », disait 
le philosophe Marcel Beaufils au sujet 
de ces pages. Vous qui débutez, ou qui 
accompagnez les premiers pas en musique 
de votre enfant, nous ne pouvons que 
vous recommander d'associer ce recueil 
essentiel à quelques fragments théoriques 
de Schumann tirés des Conseils aux 


‘enfant 


jeunes musiciens. Nous en avons extrait 
dix commandements, à méditer... 
1 Ne négligez pas l'étude de la vie, 
aussi bien que celle des autres arts 
et des sciences. 
2. Les lois de la morale régissent l'art. 
3. Jouez en mesure! Le jeu de beaucoup 
de virtuoses ressemble à la démarche 
d'un homme ivre. Ne prenez pas 
de tels modèles. 
4. Ne tambourinez jamais sur le piano. 
Jouez toujours avec âme et ne vous arrêtez 
pas à moitié d'un morceau. 
5. Peu importe qui vous écoute quand 
vous jouez. 
6. Parmi vos camarades, choisissez, 
de préférence ceux qui en savent plus 
que vous. 
7. Rien de grand ne s'accomplit sans 
enthousiasme. 
8. Peut-être le génie est-il seul 
à comprendre entièrement le génie. 
9. Vous vous élèverez toujours plus haut 
par le travail et la persévérance. 
10. On n'a jamais fini d'apprendre. + 
Elsa Fottorino, 
rédactrice en chef 


E3 &2 Youtube 


Retrouvez tous nos numéros et nos offres 
d'abonnement sur www.pianiste.fr 

+ Découvrez nos vidéos pédagogiques 
sur notre chaîne YouTube 
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Tous enfin 

\ 72 , 

a l'Opéra! 

— Soulagement. L'événement 

«Tous à l'Opéra! », grande 

initiative « portes ouvertes » 

des opéras de France, vient 

d'être reprogrammé pour 

le week-end du 24 octobre. 

Pendant deux jours entiers, 

les maisons lyriques du pays 

nous convieront à des activités 

en tout genre: répétitions 

publiques, concerts, ateliers 

costumes et maquillage, visite 

des coulisses. L'occasion 

ou jamais de 

découvrir l'envers 

du décor! 

Plus d'infos à 

partir du 24 sept. 

sur le site 
tous-a-lopera.fr. 

ë LH. 


Rte 


En arrière 
la musique 


— Pas de rentrée en vue pour 
les orchestres américains. 

Au vu de la situation sanitaire 
qui continue de se dégrader 
aux États-Unis, de plus en 
plus d'orchestres prennent 

la difficile décision d'annuler 
la saison. L'Orchestre 
symphonique de San 
Francisco vient d'annoncer 
qu'il suspendait ses concerts 
jusqu'à janvier 2021, tandis 
que celui d'Indianapolis annule 
toutes ses performances 
pour une durée indéterminée. 
Une décision partagée par 

les Orchestres de Boston, 
Chicago, Los Angeles et 

New York, qui ont tous dû 
renoncer à aller jusqu'au bout 
de leur saison 2020. LH. 


6| Pianiste septembre-octobre 2020 


CLARA ES-TU LA? 


a base de données participative 

« Demandez à Clara » a été créée récem- 
ment par « Présences Compositrices », site 

e ressource des femmes compositrices. 

Le référencement se fait par le nom d’une 
œuvre ou d’une artiste. Plus de 462 œuvres 
issues de 770 femmes sont présentées, avec 
leurs formations et les liens utiles pour appro- 
fondir le sujet. Cette initiative en devenir est 
stimulante, même si pour l'instant ce projet 
offre peu de contenu et n’est pas toujours très 
clair dans son fonctionnement. Notamment 


Le PianO du lac 
en lac 


n piano qui 
flotte et des 
musiciens 


qui jouent au milieu 
de l'eau? C'est 

le pari un peu fou 
de l'équipe du 
PianO du lac, un 
collectif qui propose depuis 
six ans des spectacles 
itinérants dans toute la 
France. En collaboration 
avec la Volière aux pianos, 
qui conçoit, entre autres, 
des pianos flottants, des 
Pianocktail et des pianos 
perchés, ils vont de lac en lac 
et de rivière en rivière pour 
nous inviter à des concerts 


en plein air dans des cadres 
enchanteurs. Jusqu'au 

4 septembre, le trio 
composé de la violoniste 
Delphine Coutant, du 
pianiste Cédric Granelle 


si on le compare à Aware, très riche site sur 
les femmes artistes du xx‘ siècle. Ainsi, si on 
consulte la page de Clara Schumann en pas- 
sant par celle des contemporaines Betsy Jolas 
ou Camille Pépin, les informations sont bien 
maigres. « Brahms », le site de l’Ircam, pro- 
pose des biographies, études musicologiques 
et catalogues beaucoup plus complets pour 
chaque personnalité. Mais gageons que la base 
« Demandez à Clara » sera très vite enrichie 
par ses contributeurs. Romaric Gergorin 


— www.presencecompositrices.com 


PIANO DU LAC 


et du violoncelliste Daniel 
Trutet s'embarquent sur 

un piano à queue aquatique 
pour un voyage onirique dans 
tout l'ouest du pays. LH. 
— pianodulac.fr 


Des chiffres 
inespérés 


Le piano sort « victorieux » 
de la crise sanitaire ! D'après 
une étude récente du New 
York Times, ses ventes ont 
explosé aux États-Unis depuis 
le début de la pandémie. 

Ce qui a bien surpris les 
professionnels, déjà prêts 

à mettre la clé sous la porte. 
La demande se concentre 
essentiellement sur les pianos 
numériques, dont les ventes 
ont augmenté de plus de 30% 
depuis avril dernier, et les 
pianos droits à prix modeste. 
Pour la plupart des acheteurs, 
il s'agit de leur tout premier 
piano. Mais cette tendance 

à la hausse va-t-elle s'installer 
dans la durée? Impossible 

de le savoir, mais il est en tout 
cas certain que le piano est 

en passe de devenir l'un des 
compagnons préférés d'une 
humanité confinée! LH. 


DP 
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NOS ANCÊTRES 
LES PIANISTES 


ombre de Français se 
passionnent pour la 
généalogie. Ils partent 
à la recherche de leurs 
aïeux dans une quête qui vise à 
repousser les méfaits d’une loi 
qui s impose à tous et doit être 
cachée au fond de notre cerveau 
reptilien: la connaissance de 
nos ancêtres cale aux arrière- 
grands-parents, dont quasi 
personne n’est capable de citer 
spontanément noms, prénoms, 


Liszt et Schubert 
se font sculpter le portrait 


Déjà à l'origine d’une réalisation 3D de Chopin 
bouleversante de vérité (votr Pianiste n°123), 
l'artiste plasticien iranien Hadi Karimi dévoile 
à présent le visage de Schubert. On reconnaît 
immédiatement sa chevelure bouclée et ses 
fines lunettes rondes, une véritable performance 
puisque Karimi n’a pu s'inspirer que de l'unique 
portrait réalisé du vivant du compositeur. Bien 
décidé à restituer les visages des grands artistes 
de l'époque, le plasticien vient également 
d'achever un portrait de Liszt! LH.e 


aujourd’hui disparu de disques 
historiques largement dévolus 
au piano. Commencé sur le 
papier, son labeur, qui ressem- 
blait à la tapisserie de Bayeux, 
a trouvé sur Internet le lieu 
idéal à son accomplissement. 
Travail fabuleux et utile qui 
recense selon un mode actif 
— qui permet de passer d’une 
recherche à une autre, de les 
croiser, de trouver des pianistes, 
d’en écouter et d’en voir certains 
à l’œuvre, ainsi que des profes- 
seurs qui furent importants 
dans la formation des musi- 
ciens. Les dates de naissance et 
de mort sont données, avec une 
illustration et un bref texte de 
présentation. C’est une entre- 
prise colossale de par les milliers 
d’heures nécessaires (toujours 
en cours, c’est un work in pro- 
gress) à l'établissement de cette 
histoire des pianistes qui peut 
happer des heures durant son 
utilisateur qui, de clic en clic, 
va de découverte en découverte. 

Alain Lompech 

pianistscorner.com 


date et lieu de naissance avant 
d’avoir fait les recherches néces- 
saires. Passionné depuis qua- 
rante ans par les filiations et 
les écoles pianistiques, Bruno 
Saint-Germain travaille à ce 
grand œuvre qui consiste à 
entretenir, faire croître l’arbre 
généalogique des pianistes. Il 
fut d’ailleurs avec deux pas- 
sionnés — Jean-Louis Percot 
et Jean-Charles Hoffelé — à 
l’origine de Dante, un éditeur 
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DEMANDE 
LE PROGRAMME 


FESTIVALS, SAISONS DE CONCERTS, CONCOURS: 
NOTRE SÉLECTION DANS TOUTE LA FRANCE 
DES ÉVÉNEMENTS DE LA RENTRÉE À NE PAS MANQUER. 


Par Lou Heliot 


Ciboure 


NOUVEAU CHAPITRE POUR LE FESTIVAL RAVEL 


i le Festival Ravel de 
Saint-Jean-de-Luz n'aura 
pas lieu cette année, la 
région natale du com- 
positeur continue cependant 
de se battre pour honorer sa 
mémoire et son héritage. En 
effet, l’Académie internationale 
de musique Maurice Ravel et 
l'association Musique en Côte 
basque, à l’origine du festival, 


viennent d'annoncer qu'ellesne | 
formeraient plus qu’une. Cette | 


opération, mürement réfléchie, 
vise à porter « un nouveau pro- 
jet, commun et fédérateur ». 
L'Académie Maurice Ravel 
(AMR) aura pour objectif prin- 
cipal de « perpétuer et honorer 
le souvenir de Maurice Ravel, 
dans les villes de Ciboure, où il 


est né, et de Saint-Jean-de-Luz, | 


STRASBOURG À LA POINTE 
DE LA CRÉATION EUROPÉENNE 


‘est confirmé, le Festival 
Crus de Strasbourg, 

consacré à la création 
contemporaine, se tiendra bien 
du 17 septembre au 3 octobre 
2020. Au programme de cette 
édition, deux grands concerts 
immersifs autour de Ryoji 
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Ikeda, Ashley Fure, Simon 
Steen-Andersen, Karlheinz 
Stockhausen.…., une perfor- 
mance du Quatuor Diotima, 
une création de Georges 
Aperghis, un hommage à 
Klaus Nomi par l'Ensemble 
Intercontemporain et de 


où il a composé une partie de son 
œuvre », tout en redressant les 
finances des deux entités, mises 
à mal par les « événements ». 
Un grand concert retransmis 
en direct le 15 septembre et réu- 
nissant Bertrand Chamayou, 
Katia et Marielle Labèque ainsi 
que plusieurs artistes basques 
inaugurera cette nouvelle ère 
du festival. 


nombreux ateliers. Pour la 
deuxième année de suite, le 
festival propose également 
le Mini Musica, destiné au 
jeune public. Pour patien- 
ter, n'hésitez pas à consulter 
le « Magazine », en ligne sur 
le site Festivalmusica.fr, qui 
regorge d'essais, d'entretiens et 
d’articles en tout genre. 

— Festival Musica 

de Strasbourg, 

du 17 sept. au 3 oct. 


Le Souverit 


Lges Jacgf 


Immuables 
Jacobins 


n programme réduit 
U mais concentré pour cette 

41° édition du Festival 
Piano Jacobins, qui se tiendra 
du 8 au 23 septembre 2020 à 
Toulouse. À l’honneur cette 
année, les pianistes Stephen 
Kovacevich, Ivo Pogorelich ou 
Pierre-Laurent Aimard, dans 
des répertoires classiques et 
romantiques. Le festival mettra 
aussi en lumière les nouvelles 
générations, avec des artistes 
comme Francesco Piemontesi, 
David Kadouch, Jean-Michel 
Kim, Jorge Gonzalez Buajasan, 
Jérémie Moreau, sans oublier 
Sun-woo Kim ou encore Jean- 
Baptiste Fonlupt. 
— Piano aux Jacobins, 
du 8 au 23 sept. 


Enfin, un 
festival pour 
quatre mains 


a toute première édition 
[_« Festival Rungis Piano- 

Piano, consacré aux duos 
pour piano, aura bien lieu du 
1‘ au 3 octobre, au Théâtre 
de Rungis. Initiative inédite en 
France, le festival sera un peu 
raccourci car il a dû renoncer 
à ses artistes internationaux, 
mais il proposera tout de même 
un programme varié, avec 
notamment le duo Ludmila 
Berlinskaïa-Arthur Ancelle, 
accompagné par l'Orchestre 
national d'Île-de-France, et 
Baptiste Trotignon-Thomas 
Enhco, avec un répertoire jazz. 
+ Rungis Piano-Piano, 
du 1* au 3 oct. 


LeSFlâneries 


nfsicales 22016 


À REIMS 


es Flâneries musicales 
de Reims se transfor- 
meront cette année en 
Semaine exceptionnelle, 
sorte de « condensé » des 
Flâneries habituelles, selon 
le directeur artistique, Jean- 
Philippe Collard. Et à semaine 
exceptionnelle, programme 
exceptionnel: un Pierre et le 


L'ABBAYE DE ROYAUMONT 
ROUVRE SON CLOÎTRE 


près plus de quatre mois 
Aire l’abbaye 

de Royaumont reçoit 
à nouveau le public et pro- 
pose une version allégée de 
son festival de musique et de 
danse. Tous les week-ends 
de septembre et octobre, elle 
accueillera le public à jauge 
réduite dans les grandes salles 
de l’abbaye. Et pour célébrer 
ces retrouvailles, tous les billets 


SEMAINE EXCEPTIONNELLE 


Loup version jazz, des concerts 
pour les enfants, un réci- 
tal de Bertrand Chamayou, 
une soirée Beethoven avec le 
violoncelliste Gary Hoffman 
et le pianiste David Selig, ou 
encore des promenades musi- 
cales qui, fidèles à l'esprit des 
Flâneries, inviteront les audi- 


teurs à découvrir la ville de 


seront à 50 €! Outre 
plusieurs spectacles de 
danse et des créations 
contemporaines, signa- 
lons la performance du 
claveciniste Jean-Luc Ho, qui 
interprétera les six Partitas de 
Bach les 2 et 4 octobre, ainsi 
que le récital introspectif et 
novateur de Claudia Chan le 
24 octobre. Pour conclure sa 


résidence à l’abbaye, la pianiste 


Focus «Jeunes talents » à Nohant 


bligé comme beaucoup 
@ de reporter sa program- 

mation à 2021, le Nohant 
Festival Chopin, qui prend 
place chaque année dans le 
domaine de George Sand, a 
décidé d’innover. Afin de pré- 
server le lien avec son public 
et ses partenaires, le festival 
organise donc une « session de 


rattrapage » entièrement consa- 
crée aux jeunes artistes. Après 
une année marquée par les 
incertitudes pendant laquelle 
les musiciens en début de 
carrière ont particulièrement 
souffert, les équipes de la mani- 
festation ont voulu leur don- 
ner l’occasion de se produire 
sur leur scène prestigieuse. Au 


3 

1 
Abbaye de== 
Royaumont 


La cathédrale 


Reims en musique. Pour clore 
cette semaine, l'Orchestre 
national de Metz, dirigé par 
David Reiland, accompagnera 
Jean-Philippe Collard dans le 
concerto pour main gauche 
de Maurice Ravel. 

— Semaine exceptionnelle 
des Flâneries musicales de 
Reims, du 15 au 20 sept. 


A ff 


sino-canadienne revisitera les 
œuvres de jeunes compositeurs 
avec lesquels elle a pu collaborer 
pendant ces trois années au sein 
de la Fondation Royaumont. 
— Festival de Royaumont, 
du 6 sept. au 31 oct. 


CS 
FsS 
\ 


programme: plusieurs jeunes 
talents, candidats au Concours 
de Varsovie 2021, des master- 
classes du pianiste Yves Henry, 
président du festival, et une 
soirée « Beethoven, du roman- 
tisme au jazz ». Pour clore cette 
édition inédite, la traditionnelle 
Nuit Chopin au château d’Ars 
se prolongera durant tout le 
week-end. 

— Nohant Festival Chopin, 
du 16 août au 18 oct. 


Récitals 
aux Champs- 
Elysées 


râce aux productions 
G Jeanine Roze, le piano 

est à l'honneur cette sai- 
son au Théâtre des Champs- 
Élysées. Signalons tout 
particulièrement le récital de 
Vikingur Olafsson le dimanche 
1* novembre. Qualifié par le 
New York Times de « Glenn 
Gould islandais » pour son 
interprétation de J.S. Bach, le 
jeune virtuose présentera ici 
un programme 100% fran- 
çais, avec Rameau et Debussy. 
À noter également le récital du 
prodige coréen Seong-jin Cho, 
lauréat des Concours Chopin et 
Tchaïkovski. Il se produira au 
Théâtre des Champs-Élysées le 
mardi 12 janvier, avec un pro- 
gramme des plus ambitieux: 
Schumann, Szymanowski, et 
bien sûr les scherzos de Chopin, 
qu’il aborde avec la même 
philosophie qu’Alfred Cortot, 
comme « des jeux, mais terri- 
fiants, des danses, mais enfié- 
vrées, hallucinantes ». 
— À partir du 28 sept. 2020 


Le Concours 
d'Orléans 20 


a 14‘ édition du Concours 
[_iernaiona de piano 

d'Orléans, consacré à la 
musique des xx° et xxr' siècles, 
aura bien lieu, mais sous une 
forme nouvelle. Pour leur pre- 
mière épreuve, les 28 candidats 
se produiront en effet par vidéo. 
Celles-ci seront visibles en ligne 
dès le 16 septembre. En parte- 
nariat avec le musée du Louvre 
et dans le cadre de la rétrospec- 
tive Soulages, une œuvre a été 
commandée au compositeur 
Pascal Dusapin. Elle sera inter- 
prétée par les 7 candidats rete- 
nus le 28 octobre. Vous pourrez 
retrouver les lauréats à Paris lors 
d’un concert le 9 novembre au 
Théâtre des Bouffes du Nord. + 
— Concours d'Orléans, les 
16 sept. 28 et 31 oct. 9 nov. 
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Tout sur la 
Philharmonie 
des enfants 


AU PRINTEMPS 2021, UN PLATEAU 
DE 1000M2 AU PREMIER ÉTAGE 

DE LA PHILHARMONIE DE PARIS SERA 
DESTINÉ AUX 4-10 ANS. MATHILDE 
MICHEL, QUI PILOTE CE BEAU PROJET 
OUVERT À TOUS, NOUS EN FAIT 
DÉCOUVRIR LES GRANDES LIGNES. 


ourquoi avoir créé 

cet espace ? 

C'était une façon de faire 

face à l’hyperdemande 
pour les petits et les tout-petits. 
La Philharmonie de Paris pro- 
pose des ateliers qui sont pris 
d'assaut et ne peuvent pas 
accueillir tout le monde. Nous 
souhaitions nous équiper d’un 
lieu d'accueil permanent. Nous 
nous sommes inspirés de la 
Haus der Musik, à Vienne. Ce 
type de musée est finalement 


assez rare. Il existe cependant | 


Un lieu où faire 
le plein d'expériences 
sonores... 
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en France beaucoup d’initia- 
tives de maisons d’opéra. Nous 
serons ouverts en permanence, 
comme la Cité des sciences. 
C’est aussi un projet social: 
10% de la jauge sera réservée 
aux publics d’associations, de 
réseaux scolaires. Notre objec- 
tif est d'accueillir environ 
150000 personnes par an. Et 
nous proposerons des activi- 
tés accessibles aux personnes 
en situation de handicap, aux 
dyslexiques, dyspraxiques… 
Toutes les personnes que l’Édu- 
cation nationale a du mal à 
appréhender auront leur place 
à la Philharmonie des enfants. 
La question du tarif d’entrée 
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n’est pas encore tranchée, mais 
il sera probablement situé 
autour de 11 euros. 

En quoi consistera 

ce « musée » ? 

L'espace sera offert à la liberté 
des enfants, qui auront la 
possibilité de jouer sur des 
manipulables leur permettant 
d'appréhender les notions 
sonores, l’idée étant de solliciter 
les sens et la sensibilité à travers 
la manipulation. Nous avons 
imaginé un parcours gradué 
avec une trentaine de stations 
d’activités. Bien sûr, l'enfant ne 
pourra pas tout faire, mais il 
butinera, salle par salle. Il com- 
mencera par entrer dans « la 
forêt des sons », dans laquelle 
un phénomène sonore se révé- 
lera à travers les vibrations des 
eaux. Après, il manipulera 
lui-même des instruments et 
machines sonores créés spé- 
cialement pour l’endroit: une 
grande boîte à musique, une 
bille d’ébène qui tombera sur 
des claves, une machine à vent, 
sorte d’orgue qui s’activera avec 
un système de soufflerie et qui 
s'apparentera à une sorte de 
flûte à fesses. Nous aurons aussi 
trois géants à cordes, pincées, 
grattées, frottées, ainsi que des 
petits studios électro. Tout sera 
bien sûr harmonisé, et quand 
les instruments sonneront en 
même temps, cela sera agréable 
à entendre. La troisième salle 
sera celle de l’univers de la scène 
et des musiciens ensemble. Les 
enfants dirigeront un orchestre 
virtuel, l'Orchestre de Paris, 


dans une mise en scène de salle 
de spectacle. Il y aura aussi une 
scène de rock et la possibilité 
de jouer dans un salon de 
musique jazz, à l'ombre d’un 
gramophone ou d’un jukebox. 
Nous aurons même un « ciné- 
ma pour les oreilles », muni 
d’une cinquantaine de haut- 
parleurs, dans lequel les enfants 
écouteront de la musique dans 
d’excellentes conditions audio 
grâce à un son 3D. On sait que 
l'écoute concentrée procure 
des bénéfices importants: 
confiance en soi, plaisir… 
Comment s'achèvera 
le parcours ? 
La quatrième salle nous 
conviera à une introspection 
autour du corps comme ins- 
trument, notamment à travers 
la voix, et elle nous invitera 
également à écouter les expres- 
sions vocales du monde entier. 
Le parcours se terminera sur 
une salle consacrée au mystère 
de la musique comme langage. 
Un « Compositrain » permet- 
tra de jouer sur l’agencement 
mélodique. D’autres outils 
seront offerts pour appréhen- 
der la musique à l’image, avec 
des bruitages, bandes origi- 
nales, extraits de films. 
Vous prônez une approche 
plus sensorielle que 
théorique... 
Nous avons l’ambition d’être 
très inclusifs. Aucun prérequis 
de connaissance ou de pratique 
musicale ne sera nécessaire. 

+ Propos recueillis par 

Elsa Fottorino 


S 
Œ 
F4 
à] 
Le] 
Fa 

Ai 
{so} 
= 


Virtuoses du virtuel 


LES OUTILS NUMÉRIQUES ACCOMPAGNENT LES MUSICIENS 
DANS LEUR APPRENTISSAGE. ILS PEUVENT DÉSORMAIS 
VOYAGER AVEC LA TOTALITÉ DE BEETHOVEN ET DE BACH 
EN POCHE OÙ TROUVER UNE PARTITION EN UN CLIC. 

TOUR D'HORIZON DES SITES ET APPLIS QUI VONT VITE 


DEVENIR INDISPENSABLES... par Simon Zaoui 


NomadPlay L'accompagnateur 
—» IOS/ANDROID / ABONNEMENT / ACHATS IN-APP 


Dernière-née de la start-up Digital Music Solutions, 

cette appli est le résultat d'une prouesse technique 

qui permet d'isoler les différents instruments dans un 
enregistrement. Ainsi, on peut « jouer » dans un orchestre 
ou en musique de chambre avec des professionnels. 

Le répertoire s'étoffe à grande vitesse et couvre aussi bien 
des pièces de premier et deuxième cycles que les grands 
chefs-d'œuvre. Idéal pour préparer une audition ou un 
examen. Mais attention au passage du virtuel au réel, quand 
on joue avec des musiciens en chair et en os. Car dans ce 
cas, on essaye de dialoguer ! Et rien ne remplace finalement 
l'écoute intérieure et la lecture des partitions. 


Imslp.org La matrice des partitions 
— IOS/ANDROID / SITE WEB / GRATUIT 


Lieder.net 


La passion du texte 
— SITE WEB / GRATUIT 


En 1995, Emily Ezust, 
étudiante en informatique à 
l'université McGill (Montréal), 
décide de compiler les textes 
et traductions d'œuvres 
pour voix et piano sur un site. 
Aujourd'hui, Lieder.net est 
une contribution majeure à 
l'art du lied et de la mélodie, 
avec 35943 traductions et 
158846 textes de lieder! 
Recherche par langue, mot 
du titre ou phrase de début, 
compositeur ou poète. 


132000 œuvres de 16200 compositeurs disponibles en PDF. Parmi les trésors du site: 
l'intégrale de l'édition Bach-Leipzig de 1848, d'innombrables transcriptions de symphonies 
classiques et romantiques, ainsi que des quantités d'enregistrements historiques. L'application 
propose un outil de recherche passionnant: par nationalité (découvrez des compositeurs 

et des œuvres d'Azerbaïdjan, d'Ouzbékistan, du Liechtenstein...) par genre (parcourez tous 


les adagios pour piano), par instrumentation ou par époque. 


v Et aussi: Bärenreiter-Urtex (i0S), Henle Library ((0S/Android), Universal Edition (site web). 
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ForScore 
La bibliothèque 


> IOS/ANDROID 


Une fois que vous aurez 
téléchargé des partitions 

en PDF, il vous faudra les 
ranger dans une bibliothèque 
numérique. Les développeurs 
de forScore ont pensé à tout: 
classement par compositeur, 
genre ou catégorie « à créer 
soi-même », annotations 
manuelles ou avec un stylet 
dédié, ajout de pistes audio, 
métronome, accordeur, 
clavier numérique... La liste 
des fonctions est longue. 
C'est aussi un puissant éditeur 
de PDF qui permet de rogner 
les bords des partitions pour 
plus de lisibilité, de dupliquer 
des pages et d'intervenir 
dessus: pratique pour faire 
les reprises. L'outil « lien » 
vous renvoie là où vous 

le voulez sur une partition. 
Avec « signets », vous pouvez 
créer un sommaire dans 
votre partition pour en extraire 
la substantifique moelle. 
«Playlists » est un éditeur 

de programmes de concert, 
«tableau de bord » tient le 
compte de votre temps de 
travail... Vous l'aurez compris, 
forScore est le couteau suisse 
des musiciens sur iPad! 


Music Crab 
Le jeu 
> IOS/ANDROID 


Une appli pédagogique 

et ludique conçue par le 
violoncelliste Éric Zorgniotti 
qui permet de travailler la 
lecture de notes en clés de sol, 
de fa et d'ut. Le principe est 
simple: un crabe nage sur une 
portée, et vous devez trouver 
sur un clavier à quelle note 
correspond sa position. Au 
programme: tubes classiques 
et musiques de films. 

v Et aussi: Perfect Ear, Music 
Teacher: deux applications 
pour progresser rapidement 
en solfège. + 
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ABÉCÉDAIRE 0€ 
RENTREE AU CONSERVAIOIRE 


ANECDOTES, CONSEILS D'INITIÉS ET RÉFLEXIONS POUR 
ACCOMPAGNER LES PREMIERS PAS DE LA SCOLARITÉ 
EN MUSIQUE DE VOTRE ENFANT. Par Simon Zaoui 


mis 

Le conservatoire est 

une deuxième école : 
certains élèves effectuent une 
grande partie de leur scolarité 
musicale avec vos enfants. 
Pourquoi ne pas investir ce 
champ social en vous liant 
avec d’autres parents (au sein 
d’une association de parents 
d'élèves par exemple), tout 
en permettant aux enfants 
de se retrouver le week-end 
pour jouer leurs morceaux 
du moment, et même faire 
de la musique ensemble? 


ursus 

La scolarité au 

conservatoire est 
divisée en trois cycles de 
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quatre ans chacun. Chaque 
cycle permet un apprentissage 
adapté à chaque âge musical. 
N'hésitez pas à demander 
aux professeurs quelles 

sont les options proposées, 
notamment à partir 

du deuxième cycle. Votre 
investissement ne pourra 
être que bénéfique pour 

la scolarité des petits 
musiciens en herbe. 


nscriptions 

La demande d’accès aux 

conservatoires municipaux 
est telle aujourd’hui que 
certaines communes ont mis 
en place un tirage au sort. 
Renseignez-vous sur 
le site internet de votre 


municipalité pour être 
informé sur l’accès aux 
cours: certains conservatoires 
proposent une initiation 
musicale dès 5-6 ans, mais 
aussi une audition vers l’âge 
de 10 ans qui peut permettre 
à votre enfant de rentrer 
directement en cours 

de premier cycle s’il a suivi 
des cours particuliers ou dans 
une structure associative. 


iano 

Votre enfant doit avoir 

accès à un piano dès 
le début de son apprentissage. 
La location d’un instrument 
dans un magasin de musique 
coûte environ 50 € par mois, 
certains proposent également 


GETTY IMAGES 


de la location vente. 

On peut aussi acheter de très 
jolis pianos droits anciens, 
restaurés par des facteurs 

de pianos. Plus votre enfant 
aura l’occasion de se 
familiariser avec son 
instrument, plus 

il aura plaisir à jouer. 


ngles 

Covid ou pas, 

l’hygiène des 
mains des élèves doit être 
irréprochable. Pour des 
raisons sanitaires, bien sûr, 
mais aussi techniques : les 
ongles longs empêchent 
la main de s’arrondir 
en faisant obstacle contre 
les touches du piano. Coupez- 
les très régulièrement! 


ecrétariat 

Le cœur battant 

du conservatoire: 
les secrétaires connaissent 
tous les élèves ainsi que les 
différentes problématiques 
pédagogiques et logistiques. 
Comme à l’école, toute 
absence doit être justifiée, 
et toute demande formulée 
avec grâce. 


ravail 
Le secret de toute 
réussite musicale 
tient en deux mots: patience 
et régularité. Un travail 
quotidien donnera toutes 
les chances à votre enfant 
de progresser. Aidez-le 
à se mettre à l'instrument: 
votre soutien est important! 


oie/voix 
Le conservatoire 
permet à l'élève 
d’exprimer sa voix intérieure 
et de trouver sa voie musicale. 
Les ateliers vocaux 
et instrumentaux sont 
de formidables outils 
pédagogiques encadrés par 
de grands professionnels. 
La formation musicale 
a effectué sa mue pour 
devenir ludique et 
collaborative. Tout est fait 
pour que la rentrée 
des élèves se passe dans 
les meilleures conditions. & 


L — 


Tels des repères 


Dans ce numéro est appelée à la barre Constance Debré. 
La romancière éprise de liberté qui a livré deux romans sombres 
sur la famille nous parle des musiques qui l'aident à tenir son cap. 


Votre premier souvenir 
musical ? 

Le Clavier bien tempéré 
de Jean-Sébastien Bach, 
à l'âge de 7 ans. C'est 

un moment de rupture; 
je me dis que si la vie 
ressemble à cette 
musique, alors elle pourra 
bien être passionnante. 
Votre plus beau 
souvenir musical ? 

Je ne suis pas attachée 
aux souvenirs. Alors je 
dirais hier le Prélude en ut 
mineur de Jean-Sébastien 
Bach, par Wilhelm 
Kempff, que j'écoutais 

à vélo en rentrant 

de Ménilmontant. 

Votre dernière réflexion 
sur la musique ? 

La réplique — parfaitement 
transposable à la musique 
classique — 

de Ferrand (François 
Truffaut) à Alphonse 
(Jean-Pierre Léaud) 

dans La Nuit américaine: 
«(...) les films sont plus 
harmonieux que la vie. 
Iln'y a pas 
d'embouteillages dans 

les films, il n'y a pas 

de temps morts. Les films 
avancent comme des 
trains (...) dans la nuit. » 
Le chef-d'œuvre 

qui vous donne 

de l'énergie ? 

Les opéras de Mozart. Il y 
a un élan vital et une joie 
de vivre absolue. Je pense 
notamment à l'ouverture 
de Cosi fan tutte. 

Le chef-d'œuvre 

qui vous « tombe 

des mains » ? 

Tout Erik Satie. Mais 

je n'exclus pas que 

ce soit par snobisme... 


Le morceau que 
vous pourriez jouer 
au pied levé ? 
Aucun. 

Le morceau 

que vous rêveriez 
de jouer en public ? 
L'idée de jouer 

ne m'intéresse 
absolument pas. 

Le dernier concert 
que vous avez vu? 
J'avais prévu celui de 


Nick Cave... Hélas, annulé. 


Quel morceau faudrait- 
il recommander pour 
convaincre d'aimer 

la musique classique ? 
L'andantino de la Sonate 
D. 959 en la majeur 

de Franz Schubert, 

joué par Rudolf Serkin 
de préférence. Mais 
attention à ne pas 

être d'humeur trop 
mélancolique ! 
Comment transmet-on 
le goût de la musique 
classique ? 

Il faut l'écouter. 
Beaucoup. Tout Bach, 
puis tout Mozart, puis 
tout Chopin... La musique 
classique n'est plus 

de notre époque. 
L'apprécier demande 
donc de la curiosité, 

de l'effort et du temps. 
Les trois compositeurs 
que vous inviteriez 

à votre dîner idéal ? 
Wolfgang Amadeus 
Mozart, Jean-Sébastien 
Bach et Franz Schubert. 
Les trois interprètes ? 
Samson François, Scott 
Ross et Alfred Cortot. 

Et s’il fallait rendre 

un hommage ? 

Au cinéma, le meilleur 
des passeurs. 


a manière dont on perçoit la musique en 

dit quelquefois long sur le rapport que 

l’on entretient avec le temps. Alors que 

pour certains elle est évocatrice d’une 

douce nostalgie et est intimement liée aux 

souvenirs, l’écrivaine Constance Debré 
l’associe plutôt au réel: « J'utilise la musique pour 
m'orienter dans le présent; parce qu’elle ne fait 
qu’avancer dans un ordre immuable, elle possède 
quelque chose de rassurant, à quoi il est agréable de 
s’en remettre, surtout pour des natures qui, comme 
la mienne, peuvent aller très loin dans la déconstruc- 
tion. » Et preuve d’une cohérence absolue, ses 
livres racontent précisément une littérature à la 
première personne et au présent: « Je suis incapable 
de m'intéresser à des événements passés, pour les- 
quels on ne peut plus rien, si ce n’est rire ou pleurer. 
Le véritable risque — et donc toute la saveur de la 
vie — réside dans le choix qu'offre le présent. Ça peut 
sembler vertigineux, mais c’est en réalité libérateur, 
émancipateur et responsabilisant: ce n’est pas l’en- 
fance qui fait l'individu, mais l'individu qui crée 
son propre monde. » Avec cette position, on peut 
donc écarter toute forme de déterminisme, et se 
dire avec allégresse et résolution que tout reste à 
faire, et qu’il suffit de... ! + 


v À lire: Love Me Tender, Éd. Flammarion, 2020. 
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JEUNE TALENT 


Célia Oneto 
BENSAID 


LES MILLE 
ET UNE VIES 


RYTHMÉ ET COLORÉ, SON PREMIER 
DISQUE AUTOUR DE GERSHWIN 

ET DE BERNSTEIN A MIS EN LUMIÈRE 
LE TALENT D'UNE INTERPRÈTE 
DÉCOUVREUSE ET PASSIONNÉE, 

À L'AISE EN SOLO, EN MÉLODIE 
COMME EN MUSIQUE DE CHAMBRE. 


= 


BIOGRAPHIE 
EXPRESS 


1992 Naissance à Paris 
2004 Entrée au CRR de Paris 
2010-2019 Études 

au CNSM de Paris 

2011 Formation du duo avec 
la soprano Marie-Laure Garnier 
2017 Prix de mélodie avec 
M.-L. Garnier au Concours 
Nadia et Lili Boulanger 

2018 Diplôme supérieur 

de concertiste à l'Ecole 
normale (classe de Rena 
Shereshevskaya); premier 
disque, American Touches 
(Gershwin et Bernstein, 
Soupir); participe à 
l'enregistrement de la 
musique de chambre de 
Camille Pépin (NoMadMusic) 
2020 Enregistrement 

d'un récital Ravel, Glass, 
Pépin (NoMadMusic, 

sortie prévue en 2021) 
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omment est née 

votre vocation 

musicale ? 

J'ai une mère et une 

sœur aînée comé- 
diennes et un père ingénieur 
des Mines, fou de musique et 
pianiste amateur de très bon 
niveau — depuis mes années 
d’enfance il s’est d’ailleurs 
reconverti et est devenu pro- 
fesseur de piano! C’est lui qui 
a favorisé mes débuts au clavier 
vers l’âge de 6 ans, mais pour 
autant je n’ai pas été « pous- 
sée » par le milieu familial 
comme peuvent l'être d’autres 
jeunes musiciens. Tout se pas- 
sait bien, j'avançais vite. Après 
le conservatoire dans le 17° 
arrondissement, j’ai pris la 
direction du CRR de Paris dans 
le cadre d’études à horaires 
aménagés. Pour dire la vérité, 
je songeais plutôt à devenir 
vétérinaire à l’époque. 
Quel a été le déclic qui 
vous a fait choisir une 
carrière musicale ? 
Emmanuel Mercier, mon pro- 
fesseur au CRR, était assis- 
tant de Brigitte Engerer au 
conservatoire et il m’a un jour 


proposé de la rencontrer pour 
lui jouer du Schumann. Avec 
elle, j’ai découvert la dimen- 
sion affective, narrative de la 
musique. Jusque-là, j'avais eu 
tendance à approcher les par- 
titions de manière trop intel- 
lectuelle. Brigitte m’a appris 
à raconter des histoires en 
musique, un monde s’ouvrait 
à moi... C’est là que le déclic 
s’est produit! Parallèlement à 
mes études au conservatoire, 
j'ai continué à travailler régu- 
lièrement avec elle. Je me sou- 
viens d’un cours — un jour de 
déboires sentimentaux — où 
je suis arrivée chez elle avec 
le moral à zéro. Elle a su me 
faire réinvestir tout ce que 
j'éprouvais dans la musique, 
pleurer, enrager en musique! 
Aucun professeur ne m'avait 
fait vivre ça! 

Piano, musique de 
chambre, direction vocale, 
accompagnement vocal 

et au piano: la décennie 

au CNSM de Paris a été 
particulièrement riche. 

On se perd un peu dans 

ce millefeuille. 

C’est vrai, j'ai coutume de 
résumer les choses en disant 
que je suis entrée pour la pre- 
mière fois dans cette école en 
2010 et que j’en suis sortie 
pour la dernière fois en 2019, 
avec cinq prix. Je suis d’abord 
entrée en accompagnement. 
Après une année très enri- 
chissante auprès de Florent 
Boffard (à Lyon), je suis 
entrée chez Claire Désert, en 
piano et musique de chambre. 
Merveilleuse rencontre: c’est 
une pédagogue d’une grande 
bienveillance avec ses élèves, 
très intelligente et très pragma- 
tique. En plus de cela, les classes 
de direction vocale avec Erika 
Guiomar, d'accompagnement 
vocal avec Anne Le Bozec et 
d'accompagnement au piano 
avec Jean-Frédéric Neuburger 
m'ont énormément apporté. 
Vous avez aussi travaillé 
avec Rena Shereshevskaya. 
Que retenez-vous de cette 
rencontre ? 

J'ai connu Rena dès 2010, 
grâce à Brigitte Engerer. Après 
mon prix de piano au CNSM 


en 2016, j'ai travaillé intensi- 
vement auprès d’elle à l’École 
normale pendant deux ans. 
Son enseignement est très 
nourrissant, gorgé de sym- 
boles et d’une exigence totale. 
Elle peut vous faire passer 
quatre cours de suite sur les 
quatre premières mesures de 
la Ballade n°4 de Chopin! Pour 
ne rien vous cacher, il m’ar- 
rive encore parfois de rêver 
de leçons de piano avec elle. 
Votre nom est étroitement 
associé à celui de la 
soprano Marie-Laure 
Garnier. Parlez-nous 

de cette collaboration 

et, par-delà l’activité de 


votre duo, de votre rapport 
à la voix, au chant de façon 
générale... 

J'ai rencontré Marie-Laure 
en 2004 au CRR en classe 
de solfège — elle était flûtiste 
à l’époque -, mais c’est au 
CNSMDP que nous avons 
appris à nous connaître et 
que notre duo s’est formé. 
Nous avons une complicité 
très forte et nous défendons la 
mélodie et le lied avec convic- 
tion. Notre duo a été lauréat 
du Concours Nadia et Lili 
Boulanger en 2017, puis en 
2018 lauréat HSBC de l’aca- 
démie d’Aix et de l'académie 
Orsay-Royaumont!, ce qui 


nous a beaucoup encouragées 
et permis de nous produire 
sur de très belles scènes en 
France et à l’étranger. Parler 
de chant, c’est aussi parler de 
respiration. Nous faisons sou- 
vent des exercices en commun 
avec Marie-Laure. Au conser- 
vatoire, Anne Le Bozec et Susan 
Manoff m'ont beaucoup sen- 
sibilisée à l'aspect de la respi- 
ration, et plus globalement au 
corps du pianiste, ce qui a eu 
un impact énorme sur mon 
jeu. Les concerts en duo avec 
Marie-Laure viennent rééquili- 
brer mon existence de pianiste 
soliste et l’enrichir: on ne joue 
pas le Carnaval de Schumann 


CAPUCINE DE CHOCQUEUSE 


de la même manière quand 
on connaît le Liederkreis et 
Frauenliebe und Leben… 
Votre premier disque 

en solo était consacré 

à Gershwin et Bernstein?, 
composé de transcriptions 
— toutes de votre main — 

et de pages originales. 
Pourquoi ce choix plutôt 
atypique ? 

Pour commencer, l’univers 
des comédies musicales, 
c’est mon enfance, car je les 
connaissais toutes par cœur. 
Et puis, c’est un héritage de ma 
classe de direction de chant au 
CNSMDP: Porgy and Bess était 
au programme de mon prix. 
J'avais par ailleurs été émer- 
veillée par Candide pendant 
mes études. Celles-ci m'avaient 
aussi donné l’occasion de réa- 
liser beaucoup de réductions 
d'orchestre et j'étais un peu 
frustrée d'abandonner tout 
ce travail. Ce premier disque 
— enregistré grâce au prix 
André Boisseaux—me permet- 
tait d’y remédier et d’aborder 
de manière originale le réper- 
toire américain que j’affec- 
tionne et que je veux explorer 
de façon très complète. 
Répertoire américain 

dont une autre grande 
figure, Philip Glass, 
apparaîtra d’ailleurs sur 
votre prochain disque, 

en compagnie de Ravel 

et de Camille Pépin. On 
vous sait très attachée 

à la musique de cette 
dernière... 

Je connais Camille depuis 
l’époque du conservatoire et j'ai 
eu le privilège d’être la pianiste 
de son CD, Chamber Music 
(NoMadMusic), paru en 2018 
avec, entre autres, la mezzo-so- 
prano Fiona McGown, autre 
partenaire qui n’est très chère. 
J'éprouve un grand plaisir à 
jouer sa musique, c’est une 
créatrice qui choie vraiment 
ses interprètes et se montre 
complètement à leur écoute. 
Elle pense « orchestral » tout 
le temps et la recherche de 
couleurs constitue un aspect 
essentiel de son écriture, à la 
fois héritière de la musique 
française et du minimalisme 


américain. Pour le disque à 
paraître chez NoMadMusic en 
2021, j'ai gravé Number 1, une 
pièce inspirée par la peinture de 
Jackson Pollock et qui viendra 
s’insérer dans un programme 
comprenant les Metamorphosis 
de Glass et les Miroirs de Ravel. 
J'ai abordé toutes ces composi- 
tions comme des musiques de 
timbres, de couleurs, et imagi- 
né ce disque tel un récital enre- 
gistré, avec une organisation 
particulière mêlant complète- 
ment les œuvres. 
Comment avez-vous vécu 
la période de confinement 
que nous avons traversée 
au printemps ? 
Me retrouver chez moi, sans 
échéance à court terme, a été 
d’abord angoissant et finale- 
ment un moment précieux 
pour préparer l’enregistrement 
du disque dont je viens de vous 
parler et qui avait lieu fin mai. 
Ces deux mois de pause m'ont 
aussi laissé le temps d’engran- 
ger du nouveau répertoire, à 
commencer par les Variations 
Goldberg. Je ne pensais pas 
pouvoir les monter avant des 
années et je les ai jouées pour 
la première fois en concert cet 
été. J'ai aussi fait des recherches 
du côté des compositrices. 
J'ai approfondi le cycle des 
18 Pièces pour piano d’après la 
lecture de Dante de Marie Jaëll 
que j'aurais dû jouer en récital 
fin mars, et j’ai découvert des 
pépites signées Rita Strohl et 
Marguerite Canal, musiques 
que j'ai bien l'intention de 
défendre. + 
Propos recueillis 
par Alain Cochard 


1. On trouve des pages 

de Zemlinsky, Caplet et Schubert 
par M.-L. Garnier et C. Oneto 
Bensaid au sein du récital collectif 
« Le promenoir des amants », 
publié dans la série « Orsay- 
Royaumont Live », chez B Records. 
2. American Touches (Soupir). 


20 sept. Récital au festival 
de Besançon w 3 oct. Récital 
au château de Lourmarin # 12 oct. 
Récital avec M.-L. Garnier au festival 
Piano en Valois (Angoulême) 

6 déc. Récital à Paris (église 
Saint-Pierre de Montmartre) 

* www.celiaonetobensaid.com 
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à l'italienne 


DE LA FABRIQUE DE MEUBLES 
À LA FABRIQUE D'INSTRUMENTS 
HAUT DE GAMME, IL N'Y A QU'UN PAS. 
PAOLO FAZIOLI NOUS OUVRE LES 
PORTES DE SON USINE ET REVIENT 
SUR L'HISTOIRE DE SES PIANOS. 

À LA SONORITÉ UNIQUE. 


À Sacile, Italie 
e décor est celui d’un 
film d’Antonioni. Une 
grande bâtisse moderne 
aux parois vitrées qui 
se découpe dans un ciel 
argenté. En face, l’ancienne 
usine, un bâtiment tout en 
longueur à la toiture en dents 
de scie qui accueillait jadis l’en- 
treprise de meubles en bois 
familiale. Le nom Fazioli est 
arboré fièrement à l'entrée sur 
une pancarte gris métalisé, au 
design indémodable de Giulio 
Confalonieri. À l’époque, cette 
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esthétique moderne avait sur- 
pris. Mais Paolo Fazioli, ingé- 
nieur né à Rome en 1944 qui 
règne aujourd’hui encore sur 
son petit empire prospère, était 
déjà visionnaire. Il avait suivi 
le conseil de ses frères : « S'il 
est bien fait, ce logo te rappor- 
tera toute ta vie », lui avaient- 
ils dit. Ils avaient vu juste. La 
simplicité et l'élégance de ce 
design graphique, construit 
selon les lois du nombre d’or, 
est à l’image des pianos Fazioli : 
intemporels. « Les valeurs que 
je défends, ce sont avant tout la 


qualité, la recherche de perfec- 
tion, et une certaine honnêteté 
envers les clients », nous confie 
alors le septuagénaire, resté 
fidèle à sa ligne inimitable tout 
au long de sa carrière. 

Il fonde son entreprise en 
1981. Au fil des années, il s’im- 
pose comme un des facteurs 
incontournables du paysage 
musical international. Avec 
de l’audace, de l’inventivité, 
et du génie. « J'ai commencé 
le piano quand j'étais enfant. 
Mon rêve était de devenir pia- 
niste. Comme j'étais très doué 
pour les matières scientifiques, 
j'ai étudié à l’université et j'ai 
fait Polytechnique. J'avais plus 
de talent pour la technique 
que pour la musique, même 
si j'aurais préféré le contraire. 
À l’âge de 25 ans, j'ai commencé 
à travailler pour l’entreprise de 
meubles familiale. Mes parents 
voulaient que je reprenne le 
commerce. C’est ce que j'ai fait 
pendant sept ou huit ans. Puis 
j'ai commencé avec un ami 
ingénieur et des ouvriers de la 
fabrique de meubles à fabriquer 
des pianos », se souvient-il. 


Dans l'usine, entre les longues 
planches de bois, on découvre 
des photos de Paolo Fazioli, 
lunettes d’aviateur, panta- 
lon des années 1970, le reflet 
d’une époque. Pour fabriquer 
un Fazioli, il faut compter 
deux ans et demi à trois ans. 
La production reste raison- 
nable : environ 150 pianos par 
an sortent de l’usine. Le site 
hambourgeois de Steinway 
en produit 1 200 par an par 
exemple. 

Chaque étape de réalisation 
est déterminante dans la qua- 
lité finale de l'instrument : 
moulage de la ceinture, table 
d'harmonie, harmonisation, 
verni...Paolo Fazioli a établi 
lui-même le protocole de fabri- 
cation de ses pianos. Depuis la 
création de l’entreprise, envi- 
ron 3200 instruments ont été 
produits ici, à Sacile. L'une des 
particularités de la marque, 
c’est qu’elle ne produit que 
des pianos à queue haut de 
gamme. Son grand modèle 
de concert est commercialisé à 
environ 170 000 €. Il existe six 
modèles en tout, avec bien sûr 


des variations de design pour 
les clients les plus excentriques 
et les plus exigeants. Toujours 
à la pointe du design, citons 
notamment un modèle ico- 
nique, le M Liminal, aux 
courbes organiques ou, dans 
un autre genre, le Marco Polo, 
dont le couvercle découvre une 
reproduction d’un Canaletto. 


CORPS SONORES 

Outre le savoir-faire, la qualité 
des instruments repose sur le 
choix de matériaux d’excep- 
tion. L'emplacement de l’usine 
est stratégique. Elle est située à 
environ 230 kilomètres du Val 
di Fiemme, vallée italienne des 
Dolomites qui abonde d’épi- 
céas et surnommée la Forêt 
des violons. Antonio Stradivari 
venait s’approvi- 


régulières sont minutieuse- 
ment sélectionnées. La table 
d'harmonie, c’est l’âme du 
piano. C’est elle qui fait la 
beauté de la sonorité. On 
attrape des mots au fil de la 
visite. « Corpi sonori », corps 
sonores. Encore plus parlant. 
Cette sélection rigoureuse s’ac- 
compagne d’un savoir-faire 
unique pour produire cette 
griffe sonore si singulière des 
pianos Fazioli. « Le son de nos 
instruments est très ordonné, 
extrêmement précis et élégant. Il 
est clair, noble, il chante, il porte. 
Nos pianos ont une très belle lon- 
gueur de son. Si je devais résumer 
ses caractéristiques uniques, je 
dirais qu’il réside dans le bel canto 
tout en étant très direct », nous 
dit avec enthousiasme Antoine 
Dubay, jeune tech- 


sionner dans ces | à marque  nicien français qui 
contrées riches en k prépare les pianos 
arbres à musique. à toujours neufs pour révéler 
Galet suentretenir Puel qi 
construire la table UN dialogue attention. Aucun 
Shimonie De VeCIes pins ne uit 
gues, étroites et artistes. maître des lieux 


n’y ait jeté une oreille. Le chef 
d’entreprise cultive une passion 
toujours intacte. 

C’est peut-être la raison du 
succès. Cette empreinte sonore 
à nulle autre pareille et cette 
constance dans la qualité. 

« Quand je me suis lancé, j'ai pris 
mon courage à deux mains et j'ai 
contacté Aldo Ciccolini et Alfred 
Brendel. Quand on est jeune, on 
a du courage ! J'ai remarqué que 
les pianistes étaient curieux de 
découvrir des instruments avec 
une sonorité différente de ce qui 
se faisait alors. Ils ressentaient 
la nécessité de quelque chose de 
nouveau », raconte Paolo Fazioli 
dans l’auditorium qui jouxte 
l'usine et affiche sa propre sai- 
son de concerts. Aujourd’hui, 
la marque est plébiscitée par 
de nombreux artistes, Herbie 
Hancock, Angela Hewitt, et 
des jeunes de la nouvelle géné- 
ration comme Alberto Ferro, 
dont nous avons salué le der- 
nier enregistrement sur Fazioli 
dans nos colonnes (Hire Pianiste 
n°123, p. 12). On se rappelle 
également de Daniil Trifonov, 
qui avait sélectionné le Fazioli 


au 2 


Paolo Fazioli, ici 
avec son fils Luca, 
a fondé l'entreprise 
en 1981. 


en finale du concours Chopin 
de Varsovie en 2010. 
La marque a toujours su 
entretenir un dialogue avec 
les artistes. Et c’est peut-être 
là que résident les nouveaux 
défis de cette société familiale. 
« Les pianistes sont nos pilotes. 
La nouvelle génération possède 
une technique beaucoup plus 
performante que les pianistes des 
précédentes générations. Le jeu 
a évolué, il est important que les 
instruments aient du répondant 
pour d’adapter à ces évolutions. » 
Devant nous trône un grand 
modèle de concert dédicacé 
par Aldo Ciccolini. Le pianiste 
italien entré dans la légende a 
été l’un des meilleurs ambassa- 
deurs de cet instrument. À tra- 
vers son toucher inimitable, 
il n’a jamais cessé d’épuiser 
les mystères de cette sonorité, 
claire, légère, élégante et racée. + 
Elsa Fottorino 
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MUSICIEN 


SANS 


FRONTIÈRES 


De l'opéra au clavier, de Londres à Rome, 
ce Britannique d'adoption fait figure 
d'homme-orchestre. Après la parution 
d'un très beau disque dédié aux folk songs 
de Beethoven avec le ténor lan Bostridge, 
il profite d'une pause dans son agenda 
pour nous livrer sa vision de la musique 

et chanter son amour du piano. par Melissa Khong 


ous êtes directeur artistique 

du Royal Opera House, 

à Londres, depuis presque 

vingt ans. En parallèle, 

vous dirigez l'Orchestre 

de l'Académie nationale 

Sainte-Cécile, à Rome... 

Le piano fut pourtant mon pre- 

mier contact avec la musique. 

C’est lui qui m’a accompagné 

pendant une grande partie de 
ma vie, lorsque je travaillais en tant que répétiteur 
pour de nombreuses maisons d’opéra. C’est vers lui 
que je vais quand je veux me nourrir de musique, 
quand je veux sentir le lien tactile avec le son. C’est 
un besoin vital. En tant que chef d’orchestre, mon 
rapport avec la musique se fait par des gestes dans 
l'air (rires), et je n’ai effectivement aucun contact 
palpable avec le son. Devant le piano, je dois partir 
à la recherche des sonorités par le poids, le toucher. 
Tout à coup, je me retrouve à la place des musiciens 
avec qui je travaille. C’est une vraie leçon d’humilité. 
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Nouveauté 
Songs and Folksongs, 
Beethoven, 


Warner Classics 


M.&l./EMI CLASSICS 


Le piano créait également 

des liens très forts dans votre famille... 

Tout à fait. Très jeune, j'accompagnais les chanteurs 
qui prenaient des cours avec mon père. Mes parents, 
immigrés italiens, étaient mes modèles. Ils m’ins- 
piraient par leur immense ténacité face à une vie 
difficile. Cette expérience d’immigrant n’a apporté 
une richesse de perspective, laquelle s’est bâtie à tra- 
vers mon enfance à Londres puis aux États-Unis, et 
mon héritage italien. Cela m’a aidé à me rapprocher 
de personnes de tous horizons, à apprécier diverses 
cultures. La musique, elle aussi, est basée sur l'expé- 
rience personnelle. Pour ressentir une vraie com- 
munion avec les grands sujets d’opéra (souffrance, 
conflit, passion), il est préférable de les avoir vécus. 


Votre identité multiculturelle 

change-t-elle la méthode de travail 

vis-à-vis de vos deux orchestres ? 

Les approches de l’interprétation musicale ne sont 
évidemment pas les mêmes, et c’est tant mieux 
car cela m’enrichit énormément. Mon orchestre à 
Londres est d’une élasticité incroyable. Les musiciens 
sont polyvalents, intelligents, et très réactifs face 
aux changements de style, ce qui est absolument 
essentiel pour un orchestre d’opéra, lequel est obligé 
de s'adapter et de se réinventer en permanence en 
fonction des œuvres. En revanche, le répertoire 
symphonique qu’aborde mon orchestre à Rome 
nécessite une identité sonore précise, surtout lorsque 
sont abordées des œuvres germaniques. Partir à 


En 2012, 

il est nommé 
Cavaliere 

di Gran Croce 
de la République 
italienne 

et chevalier 

de l'Empire 
britannique pour 
ses services 
rendus à la 
musique. 


la recherche d’un univers sonore spécifique pour 
Haydn, Mendelssohn, Schumann ou Mahler est 
une leçon fascinante. Cependant, comme nous ne 
possédons pas de longue tradition symphonique en 
Italie, nous bénéficions d’un avantage assez unique. 
Nous sommes en effet obligés de nous révéler autre- 
ment, d’imprégner notre tradition vocale aux œuvres 
symphoniques. 

Quelle est votre approche de l'opéra 

et de son évolution? 

Il s’agit de dévoiler l’essence de l’œuvre afin que ses 
éléments apparaissent en filigrane. Quelquefois, il 
faut même inventer sa propre narration. Lorsqu'on 
réussit, les effets peuvent être bouleversants. Mais 
lorsqu’on rate sa cible, ça peut sonner comme » 
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GRAND ENTRETIEN 


L'opéra est une métaphore du travail 
d'équipe: il y a des chanteurs sur 
scène, mais n'oublions pas l'orchestre, 
le chœur, le personnel technique, 

tous ceux qui jouent un rôle dans 
cette immense collaboration. Quand 
l'ensemble est réuni, nous voilà devant 
une véritable célébration de l’art sous 


toutes ses formes. 


» une trahison de la musique. Chaque pays, chaque 
culture a sa façon unique de rendre vivantes la beauté 
et la poésie. Il existe une multitude d’approches 
possibles, mais, selon les lieux et les peuples, elles 
n’atteindront pas leurs objectifs à tous les coups. En 
fin de compte, nous essayons tous de raconter une 
histoire par les moyens qui nous semblent les plus 
pertinents, fidèles et rigoureux. 

L'opéra: art noble ou art populaire ? 

Ne nous faisons pas d’illusion. Nous sommes dans 
l'industrie du spectacle, et je le dis sans aucun 
embarras. Mais c’est le charme de l'opéra, chacun 
y trouve son bonheur. L’opéra peut divertir ou 
bouleverser, évoquer la tragédie ou la comédie, 
émerveiller. Le répertoire est si varié, si riche qu’il 
échappe aux catégories et aux limites. Que ce soit 
l'émotion humaine dans les opéras de Mozart, le 
conte épique dans ceux de Wagner, la franchise 
de Verdi ou le romantisme envoûtant de Puccini, 
l'opéra porte des milliers de visages. On peut lui 
donner une dizaine de noms, plus il y en a, mieux 
c’est. Il peut tenir le coup! (rires) 

Y a-t-il de la place pour l'innovation 

et l'avant-garde dans le monde de l'opéra? 

Il va sans dire que la musique répond à l’innova- 
tion. D’un autre côté, les maisons d’opéra doivent 
également assurer leur survie. Innover et être ren- 
table, ça n’est pas forcément contradictoire, mais ça 
peut parfois entraîner des désaccords. Il est certain 
que plus on va chercher dans une direction avant- 
gardiste, plus le public a tendance à s’y opposer. Il y 
a un segment des spectateurs qui réclame le confort 
et la convention, qui a envie de revoir tous les ans la 
même représentation de La Bohème de Puccini. C’est 
une contrainte. Mais le public est aussi moteur de 
l'opéra. Il doit se sentir transporté, immergé, sinon 
tout devient statique, pour lui comme pour nous. 
C’est la difficulté de ce métier. 

La mise en scène joue-t-elle 

un rôle contraignant ? 
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BIOGRAPHIE 
EAPRESS 


1959 
Naît à Epping 
(Royaume-Uni) 
1990 
Dirige le Norwegian 
Opera 
1992-2002 
Est directeur musical 
du Théâtre de la Monnaie, 
à Bruxelles 
2000 
Est désigné Artiste de 
l'année par Gramophone 
2002 
Devient le plus jeune 
directeur du Royal House 
Opera de Covent Garden, 
à Londres 
2005 
Prend la tête 
de l'Orchestre 
de l'Académie nationale 
Sainte-Cécile, à Rome 
2015 
Reçoit la 100° Médaille 
d'or de la Royal 
Philharmonic Society 


Pour beaucoup de gens, c’est effectivement le fac- 
teur déterminant de leur expérience. En Angleterre, 
il y a une tradition théâtrale de longue date, au 
cours de laquelle les conventions se sont imposées. 
Mais à l’opéra, la mise en scène peut faire évoluer 
l’art. Certaines œuvres bénéficient d’une narration 
conventionnelle, en costumes d’époque. Toutefois, 
n'oublions pas que la maison d’opéra n’est pas 
un musée. Il faut trouver ce qui est stimulant et 
intéressant tout en respectant la matière musicale. 
En ce qui me concerne, la communication entre 
chanteurs et musiciens est d’autant plus indispen- 
sable. Quand les artistes s’impliquent totalement 
dans la production, on ressent leur énergie, leur 
engagement et leur passion. Le décor, qu’il soit 
moderne ou conventionnel, a peu d'importance 
pour moi. Une chaise et un bon éclairage, c’est 
tout ce que je demande! 

Où se situe la population jeune 

dans l'avenir de l'opéra? 

Cela ne me gêne pas que l’opéra attire princi- 
palement un public d’un certain âge. Ce qui me 
génerait serait de ne rien faire pour éduquer notre 
futur public. La plupart des chefs-d’œuvre portent 
un message universel; l'impact de l’histoire et du 
drame est si palpable qu’il parvient à parler à tout 
le monde, à tous les âges. Au Royal Opera House, 
nous sommes à l’origine de nombreuses initiatives 
pédagogiques via notre plate-forme « Create and 
Learn ». La technologie joue un grand rôle pour 
aller à la rencontre de personnes qui n’auraient 
jamais côtoyé ce domaine autrement. Pendant 
le confinement, je faisais beaucoup de courtes 
vidéos où je parlais de l’opéra ou collaborais avec 
mes confrères, tels que Jonas Kaufmann et Ian 
Bostridge. Le résultat a été stupéfiant, nous avons 
eu 30 000 vues dans la foulée pour une seule vidéo! 
C’est une tout autre échelle par rapport aux lieux 
de concerts, qui accueillent entre 1000 et 2000 per- 
sonnes. Nous vivons dans l’ère de l’information, 
alors partageons nos connaissances, transmettons 
nos passions, gardons le lien! 

Votre disque Song and Folksongs, Beethoven, 
avec lan Bostridge, nous fait découvrir 

un répertoire assez rare... 

Jusqu'au moment du projet, j'ignorais jusqu’à l’exis- 
tence de ces chants populaires! Ils sont fascinants, 
n'est-ce pas? À la base, ils viennent certainement 
d’une initiative commerciale — c’est facile à jouer, 
accessible, parfait pour la pratique en amateur de 
l’époque. Mais ils ont sans doute élargi les horizons 
de Beethoven à travers leurs possibilités d’harmo- 
nisation, leur atmosphère atypique et les langues 
étrangères que l'artiste avait parfaitement su inté- 
grer dans sa musique. La lutte et le conflit que nous 
entendons dans ses œuvres vocales — Fidelio par 
exemple — ne se trouvent pas dans cet univers de 
chant populaire. On découvre une écriture sensible 
et naturelle, ce qui permet de jeter une autre lumière 
sur le compositeur. 


Qu'est-ce qui vous attire dans 

le cycle «An die ferne Geliebte », 
lequel figure également sur 
votre disque ? 

Cette œuvre occupe une place d’hon- 
neur dans le répertoire du lied, étant 
donné qu’elle est le premier véritable 
cycle vocal. Elle est écrite d’une seule 
traite, sans aucune interruption entre 
les mouvements, ce qui était inédit à 
l’époque (1815-1816). Imaginons le 
choc que Schubert a dû éprouver face 
à la découverte d’une telle œuvre, 
alors qu'il écrivait ses propres mélodies! Le cycle de 
Beethoven représente la naissance du lied romantique 
et il a eu un immense impact sur Schubert et les com- 
positeurs du xx‘ siècle. Quelle concentration d’idées 
dans ces quelques pages de musique! Le flux continu 
et le thème qui forment l’unité de cette œuvre sont 
pour moi précurseurs du drame wagnérien. 
Beethoven at-il influencé 

le monde de l'opéra? 

C’est certain que Beethoven tout comme Haydn et 
Mozart apportaient une dimension fondamentale 
à l’opéra italien et à l’univers sonore du bel canto. 
Cependant, on peut aussi dire le contraire, que 
Beethoven était influencé par les chanteurs qu’il 
entendait, comme ce fut le cas pour Mozart. Prenons 
la mélodie Adélaïde par exemple, où l’on entend, dans 
l'introduction, des gestes empruntés à la voix et des 
ornements venus de la tradition vocale italienne. 
L'œuvre sonne comme un air d'opéra. 


Le maestro 
continuera de 
diriger l'Académie 
Sainte-Cécile au 
moins jusqu'en 
2023.llaété 
reconduit en 
2019 à la tête de 
l'orchestre pour 
la quatrième fois. 


Vous menez de nombreux 
projets d’enregistrements 

en ce moment... 

Je me sens très privilégié d’avoir pu 
mener tant de projets alors que les 
enregistrements d’opéras en studio 
sont assez rares actuellement. Parmi 
les projets de cette saison, il y a un 
enregistrement d’Otello, avec Jonas 
Kaufmann et « mon » orchestre 
de Santa Cecilia, un récital Brahms 
avec le violoncelliste Luigi Piovano, 
les 5° et 6 Symphonies de Vaughan 
Williams, le Requiem de Berlioz. Beaucoup de ces 
projets ont été freinés par la crise sanitaire — chaque 
chose en son temps, donc. Mais la situation est 
effectivement très précaire. Pour ma part, je fais de 
mon mieux pour garder le contact avec mes deux 
orchestres à distance. C’est important que les musi- 
ciens sachent que leur travail va reprendre. 

Le monde si unique de l'opéra se prête-t-il 
facilement aux enregistrements en studio ? 
Après avoir travaillé sur tant d’enregistrements, je 
connais intimement les problématiques de cette 
configuration. Ce que captent les microphones 
en premier, c’est l’indifférence. Il faut absolument 
contourner cet obstacle. Nous avons tendance à 
viser un travail précis et méticuleux devant les 
microphones, à privilégier la clarté et la lucidité. 
Mais cela ne suffit pas. Il faut faire vivre la musique, 
il faut communiquer avec eux comme s’ils étaient 
vivants, leur parler, leur expliquer. C’est ce que » 


MUSACCHIO & IANNIELLO/EMI CLASSICS 


> j'ai appris au fil du temps. Les enregistrements 
permettent bien sûr une certaine sécurité artistique 
car on peut reprendre et refaire. Mais justement, 
il est facile de tomber dans ce piège et de perdre 
l'essence organique de l’œuvre. Grâce à mon métier 
de chef d’orchestre d'opéra, j'ai appris à façonner 
de longues lignes, à manipuler des œuvres de très 
grandes proportions. Cela est devenu extrêmement 
utile dans le studio. 

Or le spectacle vivant porte haut la dimension 
visuelle et l'impact immédiat de l'opéra... 
Absolument. À mes yeux, tout genre de musique 
est sublimé par l'expérience en direct, que ce soit 
la musique classique ou le rock. L'expérience réelle 
de la scène est si viscérale, si palpitante ! Cela laisse 
un souvenir indélébile et marque nos vies. Quand 
on y pense, l’opéra représente l’improbable. Il faut 
une telle quantité de ressources, de talent technique 
et artistique pour effleurer l'objectif! L'opéra est 
une métaphore du travail d'équipe: il y a des chan- 
teurs sur scène, mais n'oublions pas l'orchestre, 
le chœur, le personnel technique, tous ceux qui 
jouent un rôle dans cette immense collaboration. 
Quand l’ensemble est réuni, nous voilà devant une 
véritable célébration de l’art sous toutes ses formes. 
L'impact de l’opéra sur le public est indéniable 
— la dimension visuelle du théâtre et poétique de 
la narration ont des effets bouleversants. Gare à 
la complaisance, sinon on perdra la puissance de 
l'opéra et du récit. Interpréter un opéra, en fin de 
compte, c’est comme raconter une histoire à un 
enfant. Il faut faire naître la promesse de l'aventure 
et de la découverte. + 
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LA VIE DE PIANISTE 


Par Alexandre Tharaud 


Le trac 


u sortir du conservatoire, Margaux, la plus 
douée d’entre nous, a développé une peur 
incontrôlable de la scène. Le concert appro- 
chant, elle ne dormait plus, vomissait trois 
heures avant, nous appelait en larmes. 
Nombre de spécialistes furent consultés, sans 
parvenir à maîtriser ses angoisses. Un son, 
une pâte sonore à la Arrau, un chant divin, 
tout ce qui faisait le charme singulier de son 
jeu disparaissait soudainement au contact 
du public. Poursuivant un début de carrière prometteur, elle 
combattait, sans faille. Le découragement finit cependant 
par la mettre à genoux. Brutalement, elle a donné un coup 
de massue définitif à sa vie de soliste. Jamais nous ne l’en- 
tendrons plus. Ses chats comme unique public. 
Du trac et de ses conséquences nous ne parlons jamais assez. 
Illusoire de chercher à les maîtriser, seules les raisons pro- 
fondes nous en donnent les clés. Un patient travail sur soi et 
notre relation au métier s'impose. Tant de mes amis solistes 
vivent l’appréhension de la scène. Nous en 
rions, défions le sujet tabou. Certains 
craignent les micros davantage que le public. 


Apparaissent tremblements, suées, migraines, nausées, 
palpitations; les concours sont des usines à trac. 

Au Conservatoire de la rue de Madrid, le sas nous séparant 
de la salle des concours s’appelait... « salle du trac ». Combien 
y avons-nous tremblé! Le conservatoire m'a appris la peur 
du regard de l’autre, me l’a offert sur un plateau. J'ai adopté 
le trac, tel un petit frère qui jamais ne me lâcherait la main. 
Aujourd’hui il se fait plus discret, se loge au-dessus du plexus 
solaire les soirs les plus délicats, avant de se cacher au loin, à 
peine suis-je pleinement dans la musique. Il revient généra- 
lement le lendemain, fidèle au rendez-vous. Il me gêne peu, 
sans lui je me sentirais bien seul. Surtout, il me rappelle qu’il 
y a danger. Sans danger, un concert n’a plus de saveur. 
Quelques issues pour les traqueurs: pratique du zen (au 
lever), relaxation, visualisation par la sophrologie, homéo- 
pathie (notamment Gelsemium) permettent d'aborder avec 
plus de sérénité l’événement. Cesser de se focaliser sur un 
passage en particulier ou sur une personne indésirable dans 
la salle. En scène, démarrer lentement, relâcher épaules et 
mâchoire, s'ouvrir à la disponibilité, sans 
cacher ses peurs. Laissons aller tremblements 
et sueurs, acceptons nos failles. C’est beau les 


On se souvient du géant Leopold Godowsky, 
tétanisé dans un studio d’enregistrement. 
D’autres exultent au disque, et se meurent 
au concert. Vladimir Horowitz se retira des 
salles à plusieurs reprises, Martha Argerich 
a renoncé au récital depuis longtemps. Sans 
aller jusqu’à l’arrêt total ou partiel de leur 
carrière, la plupart des solistes d’aujourd’hui 
souffrent, en silence. 

L’adolescent, fragilisé par la volonté de réus- 
sir et la compétition, découvre le trac- quand 
l’enfant, lui, s’en détourne, vivant pleine- 
ment l'instant, sans peur du jugement. 


SES ACTUS 


25 et 28 sept. 
Avec Sabine Devieilhe 
au Théâtre du Capitole 

(Toulouse) 
et au Théâtre 


des Champs-Elysées 
(Paris) 
28 oct. Opéra 
de Rennes 
4 et 5 nov. 
Philharmonie de Paris 


fausses notes. Et il n’y a pas mort d'homme. 
Éviter accélérations et usage immodéré de la 
pédale, deux actives conséquences du trac. 
Enfin, dédier le concert à une personne du 
public qui vous veut du bien, jouer pour elle. 
Margaux est aujourd’hui une femme heu- 
reuse, loin de ses entrées en scène qu’elle 
abordait dans la frayeur des concours. Le 
concert semble, au contraire, l'opposé de la 
compétition. À présent, elle ne souhaite plus 
en parler. Dans sa maison de campagne, 
Margaux offre à ses chats le plus beau concert 
que l’on puisse rêver. + 
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EN COUVERTURE 


C'est la rentrée! Et cette année, 
c'est décidé, votre enfant 
se met au piano. Alors, par où 
commencer ? Où faut-il l'inscrire, 
et quel instrument acheter ? 
Nous avons interrogé des 
professeurs de conservatoire, 
d'école privée ou indépendants 
afin qu'ils répondent à toutes 
les questions que vous pouvez 
VOUS poser. 
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MODE D'EMPLOI 


: Ana irléal ? 
 a-t-il un âge idéal ? 

Si l’on veut faire de la musique en ama- 
teur, on peut commencer le piano à tout 
moment, et les années ne doivent en 
aucun cas être un frein. Cela étant dit, 
l’âge de 5 ans passe souvent pour être 
parfait. « À [.…] l’âge où les enfants rentrent 
au CE, il y a quelque chose de très parti- 
culier qui se développe », nous explique 
Laura Fromentin, pianiste à l'Opéra de 
Rouen et professeur indépendant. « C’est 
le moment de l'apprentissage de la lecture et 
de l'écriture pour les enfants, et il se crée des 
connexions dans le cerveau qui sont idéales 
pour commencer à apprendre le langage 
musical », ajoute-t-elle. 


Quels sont les prérequis ? 
Faut-il absolument 
faire de l'éveil musical ? 


Aucune préparation particulière n’est 
nécessaire, on n'attend pas du débutant 
qu'il ait déjà des rudiments de piano, de 
solfège ou d’histoire de la musique! En 
revanche, une chose est centrale: la capa- 
cité d'écoute. « C’est le même prérequis 
que pour apprendre à parler, remarque 
Frédéric Aguessy, professeur au conser- 
vatoire de Rouen. C'est-à-dire qu’il faut 
savoir entendre. » Un apprentissage qui 
doit se faire bien en amont et qui ne se 
résume pas à l'écoute de la musique. « Il 
faut savoir écouter les bruits de la nature, les 
autres quand ils parlent, souligne Christine 
Marchais, professeur de déchiffrage à 
l’École normale de musique de Paris. 11 
faut à la fois avoir envie de chanter et de 
bouger, être libre dans son corps, mais aussi 
développer une forme de calme et d'attention, 
une écoute avec bonheur. » « L'idéal, c’est 
peut-être d’entendre de la musique in utero, 
renchérit Frédéric Aguessy. Et d'entendre les 
parents chanter ou jouer avant la naissance. 
D'une certaine manière, la musique ne se 
commence pas seulement avec un instrument 
entre les mains. C’est d’abord l'entendre, 
puis l'écouter, et enfin la faire, en chantant, 
en frappant dans ses mains, en dansant. » 


en 


En ce sens, l'éveil musical au sens large est 
recommandé pour faire travailler l’écoute, 
le mouvement dans l’espace, le chant et la 
danse. Tant que cela est fait de manière 
légère et ludique! 


Faut-il privilégier 
le conservatoire ou 
les cours particuliers ? 


Lorsque le choix se présente, il dépendra 
essentiellement du profil et de la sensibi- 
lité de l'élève. Le conservatoire présente 
lavantage d’offrir une culture musicale 
très complète et de permettre une ému- 
lation entre les élèves. Selon Frédéric 
Aguessy, « pouvoir assister ou participer à 
toutes sortes de concerts ou d'activités cultu- 
relles et musicales, c’est un moyen de forma- 
tion indispensable. Le bouillon de culture 
que peut représenter un conservatoire est 
souvent difficilement remplaçable pour tous 
ceux qui ne vivent pas dans des familles où 
la vie musicale est intense. Et il faut bien 
reconnaître également que pour beaucoup 
d'enfants ou d'adolescents, le conservatoire 
devient un lieu de vie à part entière ». Pour 
autant, le conservatoire ne convient pas 
à tous les profils. Certains élèves très 
demandeurs peuvent se retrouver frustrés 
car l'enseignant peut ne pas leur accorder 
autant de temps qu’il le faudrait. D’autres 
peuvent se trouver submergés par le sys- 
tème, et ils préfèrent l’intimité des cours 


particuliers, qui offrent des horaires plus 
flexibles et une relation plus personnelle 
avec le professeur. Il est d’ailleurs très 
courant de commencer avec des cours 
particuliers pour ensuite rejoindre un 
conservatoire. Au-delà de la structure, 
c’est de toute façon la qualité de la rela- 
tion entre l’enfant et son professeur qui 
est primordiale. Pour Laura Fromentin, 
« le travail avec les débutants, c’est 80% 
d’affectif ». Le contact avec le professeur 
est donc bien plus important que le choix 
de l'institution! 


Doit-on acheter 
un piano ? 


S'il n’est guère possible de faire autrement 
que d’avoir un piano chez soi lorsque l’on 
commence les cours, il n’est pas néces- 
saire d’investir immédiatement dans un 
instrument onéreux. Plusieurs options 
s'offrent à vous. D’abord, le numérique. 
Idéal quand on a peu d’espace ou quand 
les voisins sont peu accommodants. Il ne 
peut cependant pas être une solution à 
ong terme. En effet, le son est synthétique, 
et les harmonies, souvent trompeuses. 
Quant aux touches, elles manquent géné- 
ralement de dynamique. Une des meil- 
eures solutions à plus long terme consiste 
donc à louer un piano acoustique. Pour un 
piano vertical, comptez autour de 40 € par 
mois. Une manière abordable de prendre 
es bons réflexes! » 
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EN COUVERTUR 


Faut-il commencer 
le solfège ? 


L'apprentissage des notes est incontour- 
nable. « En piano, à cause du grand nombre 
de notes, il faut très vite apprendre à lire et 
exercer dès le début la mémoire des textes, 
sinon on perd un temps fou », observe 
Christine Marchais. Alors, comment faire ? 
«Mes tout-petits apprennent le solfège sans 
même s’en rendre compte », s'amuse Laura 
Fromentin. Tout l'apprentissage des notes 
est lié au jeu et s’inspire directement de 
l'imaginaire des enfants. « C’est lourd et 
difficile, tout cet apprentissage. Il faut faire 
en sorte que la lecture soit ludique. On fait 
donc jouer son imagination: on attribue un 
personnage à chaque note, on leur invente 
une petite histoire. Et en un rien de temps, 
la lecture devient une amie et partenaire! », 
ajoute le professeur. 


Quel est le rôle des parents ? 


Si les parents sont des acteurs clés de 
l’éveil musical, ils ont aussi un rôle à 
jouer dans l’accompagnement du débu- 
tant. D'ailleurs, on les convie souvent à 
assister aux cours des petits. « Je demande 
beaucoup de présence et d’investissement au 
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début pour que tout le monde comprenne 
comment il faut travailler, et quelle méthode 
utiliser, explique Laura Fromentin. Les 
parents, lors des premiers cours, c’est presque 
les assistants du professeur ! » Pour autant 
— et heureusement! —, il n’est pas néces- 
saire que les parents soient eux-mêmes 
musiciens. « Le plus souvent, il suffit de 
suggérer à son enfant d’aller travailler son 
piano pour faire la différence, remarque 
Frédéric Aguessy. La présence et les encou- 
ragements sont cruciaux. En tout cas, quand 
les parents sont présents, cela se sent. » 


À quoi ressemble un cours 
pour débutant ? 


À votre enfant et à son professeur! Pour 
les débutants, les professeurs s’appuient 
souvent sur un mélange de différentes 
méthodes, qui varient en fonction de 
l’âge et de la vitesse d'apprentissage. 
Christine Marchais recourt par exemple 
à un cocktail « d’exercices techniques courts 
et utiles pour toute la vie, de petits morceaux 
faciles et bien harmonisés, et de pièces à 
quatre mains pour entraîner l'oreille, la 
réactivité et le déchiffrage ». L'ingrédient 
secret ? Des pièces contemporaines. « Les 
enfants adorent. Il y a d'innombrables 


pièces formidables, comme celles de Kurtag, 
qui permettent de réellement s'approprier 
l'instrument: on va explorer l’intérieur du 
piano, taper sur les cordes, jouer avec la 
caisse de résonance et les vibrations. Cela 
permet de développer un rapport vraiment 
décomplexé à l'instrument », note-t-elle. 
« La plupart des enfants apprennent en 
faisant, acquiesce Frédéric Aguessy. Et c’est 
en jouant que l’on devient pianiste. » Le 
professeur s'adapte donc à chaque élève 
pour lui faire travailler des points parti- 
culiers: l'écoute, la mémoire, la solidité de 
la main, la vélocité.… et très vite des petits 
morceaux, « car il ne faut pas oublier que 
le but est de jouer et de trouver que ce que 
l’on fait est beau ». 


Un dernier conseil ? 


« Travailler l'écoute ! Quels que soient l’âge 
et l'instrument, c’est la qualité numéro un 
d’un musicien », affirme Frédéric Aguessy. 
Pour Laura Fromentin, il s’agit aussi 
d’écouter son enfant: « On peut parfois être 
trop exigeant envers [lui]. Il faut lui laisser 
le choix dans les morceaux, lui demander ce 
dont il a envie, et surtout mettre au centre la 
notion de plaisir. » Et Christine Marchais 
de conclure: «Il faut toujours conserver la 
joie d'apprendre! » + Lou Héliot 


DE MAÏTF 


à 


Petite histoire de ces tandems 
si particuliers, avec l'exemple 
de pianistes devenus virtuoses... 


vec la création du conservatoire, 
on est passé de la transmission 
socratique du maître au disciple 
à un enseignement qui se voulait 
plus rationnel, fondé sur la classe, 
le cours collectif, l'examen, le 
concours, le prix. Non qu’il n’y eut pas 
d'écoles de musique avant cela, mais on 
yapprenait plutôt la musique en tant que 
discipline et la pratique de groupe que l’on 
y était formé aux instruments à clavier, 
clavicorde, clavecin, orgue, piano-forte 
puis piano. 
Le piano moderne est d’ailleurs né avec 
le Conservatoire de Paris. Cet instrument 
sera la grande affaire du x1x° siècle bour- 
geois, industrieux autant que porté par des 
rêves d’émancipation sociale: il trônera 
dans les palais des rois comme dans les 
saloons et les bordels de la conquête de 
l'Ouest. Les pianos sortiront de fabriques 
à vapeur, rapidement électrifiées, usines 
chantres de la modernité industrielle où 
naîtra le travail à la chaîne, bien avant 
qu'Henri Ford ne l’applique à la produc- 
tion des automobiles. 
Les pianistes sortiront eux d’« usines à 
Dianistes sur lesquelles [régneront] des pré- 
posées aux tierces », disait Yves Nat (1890- 
1956), lui-même grand maître et artiste 
admiré pour ses interprétations si inspi- 
rées, neuves, radicales, vivantes des sonates 
de Beethoven, si poétiques et chimériques 
des grands opus de Schumann. 
Mais le siècle des conservatoires — celui de 
Paris bien sûr, mais aussi ceux de Moscou 
et de Saint-Pétersbourg, et des grandes 
écoles de musique américaines, anglaises, 
allemandes, autrichiennes — sera aussi 


celui de Chopin, Liszt, Tausig, Thalberg, 
Kalkbrenner et d’autres encore qui étaient 
des maîtres à l’ancienne, recevant et for- 
mant chez eux des pianistes d’âges et d’ho- 
rizons divers — des hommes comme des 
femmes —, quand bien même certains 
de ces illustres professeurs passeront par 
de grandes écoles de musique, voire en 
créeront. Chacun d’eux formera d’autres 
enseignants qui rentreront rapidement 
dans le rang, absorbés, si l’on peut dire, 
par la professionnalisation de ce qui est 
devenu un métier. 

Au sein même des conservatoires, les 
classes supérieures devenaient parfois 
des monarchies plus que des républiques, 
quand ce n'étaient pas des dictatures, des 
théocraties, voire des sectes. D’une cer- 
taine façon se reformait ainsi un modèle 
socratique, mais dans un cadre formel 
et administratif qui en changeait tout de 
même fondamentalement le mode réel de 
fonctionnement, d’autant que les élèves 
devaient suivre des cours « annexes », 
théoriques ou pratiques, tenus par d’autres 
professeurs. La formation était ainsi répar- 
tie entre plusieurs « autorités ». 


Et cela ne changera pas ou peu jusque vers 
la moitié du xx‘ siècle, si tant est que cela 
ne perdure pas ici ou là dans le monde. Ces 
classes attiraient à elles les élèves quand 
leur titulaire était un grand artiste admiré, 
quand il était le dépositaire d’une lignée 
prestigieuse ou, plus prosaïquement, quand 
il avait des élèves qui faisaient carrière après 
avoir raflé des prix dans les concours inter- 
nationaux. Yves Nat, encore lui, qualifiait 
la chose de façon assez terrible, si l’on y 
songe, quand il disait: « Les bons élèves 
font les bons professeurs. » Les apprentis ne 
formeraient-ils pas aussi leur maître en le 
contraignant à réfléchir à ce qu'il transmet, 
à ce qu'il peut transmettre et à comment il 
peut le transmettre ? 

Ce faisceau de relations complexes entre 
maître et élève peut tourner au désastre 
si ce dernier ne trouve pas le guide avec 
lequel se créera l’osmose d’où jaillira l’étin- 
celle. Enfant, Claudio Arrau (1903-1991) 
est parti du Chili pour venir à Berlin afin 
de trouver qui le formerait. À la veille de 
repartir, désespéré, pour son pays, après de 
longs mois infructueux, il rencontre Martin 
Krause (1853-1918), l’un des derniers » 
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EN COUVERTUR 


» élèves de Liszt, sur la recommandation de 
Rosita Renard, une « payse » qui était son 
assistante. Coup de foudre entre le gamin 
et le maître. Progrès foudroyants. Krause 
était un grand professeur à l’ancienne: il 
prenait aussi en charge l’éducation cultu- 
relle, humaine de ceux de ses élèves qu’il 
faisait travailler chez lui. Quand ce dernier 
meurt, Arrau a seulement 15 ans. Krause 
avait confusément pris la place de son père. 
Peu à peu, Arrau se rend compte qu’il ne 
peut plus jouer en public. Passé par là, 
Edwin Fischer lui conseillera de consulter 
un psychanalyste. Ce qu’Arrau fera, avec 
une analyse qui durera quelques décennies. 
Mais Arrau ne prit plus jamais une seule 
leçon de piano après la mort de Krause. 


EN OSMOSE 


De son côté, Nelson Freire (né en 1944) 
vivra au Brésil une chose similaire. Enfant 
génial au caractère ombrageux, de santé 
très fragile, il ne trouvait aucun profes- 
seur avec lequel le courant puisse passer. 
L'époque était encore à l’autoritarisme, et le 
mioche ne le supportait pas. Lucia Branco, 
une élève d'Arthur De Greef (1862-1940), 
encore un élève de Liszt, perçut le talent du 
petit Nelson et eut une idée féconde: elle 
superviserait ses études et elle le confierait à 
l'une de ses répétitrices aussi « bizarre » que 
lui. Coup de foudre! Nise Obino compren- 
dra tout de suite cet enfant pas comme les 
autres et commencera leur relation maître- 
élève par un « Nous allons parler d’homme 
à homme ! » que Freire n’a jamais oublié, 
pas plus que l’admiration qu’il avait pour 
elle, dont la beauté le fascinait autant que 
la sonorité de velours de sa voix et sa liberté 
de femme: elle fumait des cigarettes, se 
maquillait et était divorcée. Dans le Brésil 
de 1950, ce n’était pas rien. Les parents du 
jeune pianiste eurent l'intelligence de ne 
jamais interférer dans cette liaison musi- 
cale et humaine qui ne prit fin qu’à la mort 
récente de Nise Obino. 

Avec nos deux Sud-Américains, nous avons 
l'exemple d’une relation étroite entre un 
élève et un maître, fondée sur une osmose 
totale qui échappe à l’univers du conserva- 
toire et de l’école de musique. Nelson Freire 
n’a pas d'élèves, mais il écoute beaucoup 
de jeunes pianistes en public ou à la radio, 
et surtout beaucoup viennent à lui pour 
qu’il les écoute. Il ne veut pas enseigner. 
Rejette les masterclasses publiques car il y 
voit plus de spectacle, parfois au détriment 
des étudiants, que de vraie transmission. Le 
seul enseignement auquel il croit vraiment 
serait de rencontrer un enfant doué et de 


30 Pianiste septembre-octobre 2020 


le guider jusqu'au moment où il prendrait 
son envol. Retour à la vieille forme socra- 
tique de la transmission autant que repro- 
duction du modèle qui lui a si bien réussi. 
Au Brésil, dans les mêmes années, une 
jeune étoile est apparue. Rosana Martins 
(1948-2020): à 11 ans, elle remporte le 
premier prix du Concours de Berlin, devant 
Jean-Philippe Collard. Chez les plus de 
15 ans, Jean-Bernard Pommier gagne le 
premier prix. devant Maria Joao Pirès! 
Talent incroyable, virtuosité agile, naturel 
de l'expression, Rosana Martins fait pleu- 
rer les musiciens en jouant le Concerto 
« Jeunehomme » ou le dernier des concer- 
tos de Mozart. Mais, insensiblement, elle 
s’éloignera du piano, ne rencontrant pas 
le maître qui aurait su la guider, l'aider à se 
développer — où à rester une enfant prodige 
dans le corps d’un adulte. 

Restons en Amérique latine et voyons 
Martha Argerich. Elle a bien eu le fameux 
Scaramuzza comme professeur quand elle 
était petite, mais elle lui préférait son assis- 
tante — et de loin. Elle non plus n’est pas 
passée par la case conservatoire. Mais son 
premier maître, celui qu’elle choisira autant 
qu’il la choisira, sera Friedrich Gulda, qui 
n'avait que douze ans de plus qu’elle. Elle 
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admirait son jeu. Elle le copiera même 
un brin. Le musicien remplira son ima- 
ginaire et le transfert se fera par osmose. 
Puis Argerich volera de ses propres ailes 
après être passée chez Stefan Ashkenaze, 
qui lui redonnera le goût du travail, après 
une pause qui avait tenu la jeune fille loin 
de l'instrument, au point qu’elle aurait pu 
évoluer comme son amie Rosana Martins. 
Sortie de l’ornière, Argerich gagnera succes- 
sivement les Concours Busoni et Chopin! 


Mais Arrau, Freire et Argerich sont-ils 
uniques en leur genre? Non, avant eux, 
Arthur Rubinstein, par exemple, sera lui 
aussi un enfant prodige formé en dehors 
d’un cadre scolaire. Ce qui ne veut pas dire 
que l’enseignement qu'ont reçu ces musi- 
ciens ne soit pas solide… tant s’en faut. 
Auraient-il trouvé leur place dans un 
conservatoire ? Tout dépend de l’âge 
auquel ils y seraient entrés. Sviatoslav 
Richter, qui a eu un parcours assez peu 
académique en Union soviétique, finira 
par incorporer la classe de Heinrich 
Neuhaus à 19 ans, âge où les élèves du 
Conservatoire de Paris l'ont quitté depuis 
au moins quatre ans, munis de leur pre- 
mier prix. Et il en va toujours ainsi de nos 
jours: le conservatoire Tchaïkovski est une 
école de musique pour adultes dont on ne 
sort que fort tard. Nikolaï Lugansky, qui y 
enseigne aujourd’hui, était déjà fêté dans 
le monde entier qu’il y suivait toujours 
l’enseignement de Tatiana Nikolaïeva, 
puis de Serge Dorenski.… 

À Paris, les choses ont beaucoup changé. 
Dans les années 1960, la regrettée Brigitte 
Engerer sera maltraitée par le directeur 
du Conservatoire quand elle dira qu’elle 
aimerait aller finir ses études à Moscou. 
Ses parents allèrent donc trouver le com- 
positeur Marcel Landowski, alors direc- 
teur de la musique, qui, tout au contraire, 
mettra tout en œuvre pour que cette jeune 
fille puisse réaliser son rêve en allant tra- 
vailler au conservatoire Tchaïkovski. Vingt 
ans plus tard, quand Claire Désert fera la 
même demande, le directeur du CNSMDP 
fera tout pour qu’elle se réalise. L'époque 
avait changé. La relation maître à élève 
aussi. D'ailleurs, maintenant, ce sont des 
étudiants, plus des élèves. Et la puissance 
de la sémantique est réelle. 

Mais on revenait de loin au Conservatoire. 
On a peine à l’imaginer aujourd’hui, mais 
rue de Madrid et avant cela cité Bergère, 
quand on était admis dans une classe, on 
y restait jusqu’au bout, qu’on aime ou pas 
le professeur, son répétiteur ou sa répéti- 
trice… quand un professeur ne réussissait 
pas à piquer un élève à une classe rivale. Il 
n'était pas possible d’aller écouter les cours 
d’une autre classe. Et les élèves qui allaient 
au concert d’un grand pianiste passant par 
Paris avaient intérêt à se cacher pour que 
leur professeur ne les y croisent pas. s’ils 
ne voulaient pas entendre un menaçant: 
« Tu m'as moi, tu n'as pas à aller écou- 
ter d’autres pianistes ».…. Dans quelques 
classes, les relations professeurs-élèves 
étaient dures, scolaires, désincarnées; dans 


d’autres, tout aussi dures sous des dehors 
plus amicaux et fusionnels, rarement 
saines et détendues, provoquant parfois 
des blessures durables. 
Catherine Collard se souvenait avec dou- 
leur et rage avoir vu Yvonne Lefébure 
(1898-1986) déchirer en criant l’article 
du Monde où avait été publiée sa première 
grande critique car elle n’y avait pas lu son 
nom. Le professeur aurait eu une relation 
compliquée avec la carrière autant qu’avec 
ses étudiants, bien qu’elle fût une pianiste 
parfois géniale et un être d’une culture 
musicale et générale encyclopédique. Mais 
elle n’était pas la seule à ne pas pouvoir 
se détacher de ses élèves. Certains ne se 
remettront d’ailleurs jamais totalement de 
ces relations affectives autoritaires, quand 
bien même la société civile, comme on 
le dit maintenant, était plus cadenassée. 
Tout cela a changé. En tout cas, dans la 
plupart des écoles. Car il reste encore des 
professeurs qui font trembler de peur 
leurs élèves. 
Aujourd’hui, les étudiants sont plus libres. 
Ils peuvent plus aisément sortir du carcan 
national pour aller voir ailleurs ce qui 
s’enseigne et comment cela s’enseigne. Le 
respect est là, mais la forme autoritaire de 
la transmission cède quand même le pas 
devant l'échange quand les « apprentis » 
prennent de l’âge. Mais le revers est alors 
parfois que certains cherchent le professeur 
qui leur dira qu’ils jouent bien plutôt que 
celui qui leur évitera l’auto-indulgence. + 
AlainLompech 


LE PIANO 


Se relaxer 


La reprise de la musique s'accompagne 
souvent d’inhibitions sur lesquelles il faut 
travailler. « Il y a une part d'acceptation, 
nous rappelle Christine Marchais. Il faut 
accepter que ça ne va pas être parfait, qu'on 
ne va pas jouer aussi bien que lorsqu’on a 
arrêté. Et surtout, il ne faut pas chercher à 
atteindre la perfection du disque. » 


Jouer régulièrement 


La plus grande difficulté pour les repre- 
nants, c’est le temps. Pourtant, la régularité 
est cruciale. Cela vaut aussi pour la lecture. 


Faire confiance 

à Sa MEMOITE 

Si vous avez l'impression d’avoir tout 
oublié, vos doigts, eux, se souviennent. 
C’est pourquoi Frédéric Aguessy conseille 
de rejouer des morceaux déjà travaillés. 
« [Cela] permet de réactiver des réflexes qui 
sont peut-être endormis mais jamais réelle- 


ment oubliés, explique-t-il. C’est comme le 
vélo, on n'oublie pas! » 


GETTY IMAGES 


Mettre le plaisir au cœur 
du programme 


L'objectif, ici, c’est de réaliser un rêve. C’est 
pourquoi vous devez avant tout vous faire 
plaisir. Pas besoin de vous cantonner aux 
pièces pour enfants. Le répertoire pour 
piano regorge de petites pièces d’une demi- 
page qui sont de véritables chefs-d’œuvre. 
Allez voir du côté de Mozart, Schubert, 
Bach, Haydn, Tchaïkovski, Barték.… Et si 
vous avez un coup de cœur, préférez des 
adaptations et des versions simplifiées ! 


Chercher une nouvelle 
perspective 


On peut bien sûr reprendre la musique 
seul grâce aux multiples ressources qu'offre 
Internet, mais un œil extérieur est tout de 
même primordial si l’on veut réellement 
progresser. « Parfois, il suffit que le professeur 
change un simple doigté, un simple élément 
de posture, un simple geste pour tout déblo- 
quer », note Frédéric Aguessy. Et si vous 
êtes pressé par le temps, un cours toutes 
les deux ou trois semaines suffira. 


Bien s'entourer 


Le meilleur moyen de remettre le pied 
à l’étrier, c’est de jouer en groupe. Selon 
Frédéric Aguessy, faire de la musique à 
plusieurs est nécessaire pour apprendre 
à « écouter l’autre, à écouter un résultat 
d'ensemble, et donc à mieux s’écouter soi- 
même ». C’est aussi une solution radicale 
pour lever les inhibitions et « éviter la soli- 
tude du pianiste, qui n’a besoin de personne 
mais n’en a pas moins besoin de partager 
la musique avec d’autres ». 


(Réapprendre 
à écouter 


L'écoute est une qualité fondamentale. Et 
ça se travaille! Frédéric Aguessy propose 
un exercice: jouer un accord, et l'écouter 
jusqu’à l’extinction du son. « Il faut bien 
comprendre que l'essentiel se situe après 
l'émission du son. C’est quelque chose de 
spécifique au piano, car une fois la note 
jouée, le son échappe au pianiste. » Celui-ci 
doit donc apprendre à écouter ce son, eten 
son cœur créer la note suivante. C’est cette 
écoute des résonances, des intervalles, qui 
est fondamentale. « Il faut comprendre que 
la note juste n'est pas toujours l'élément le plus 
important. Si vous avez l'amour de l'écoute, 
de l'instrument, ça sera toujours beau! » 
conclut le professeur. + Lou Héliot 
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HEINRICH NEUHAUS (1883-1964) 


Lart d'enseigner 


PÉDAGOGUE VISIONNAIRE AUTANT QUE CRÉATIF, HEINRICH NEUHAUS 
EST L'UNE DES FIGURES ESSENTIELLES DU PIANO SOVIÉTIQUE AU XXE SIÈCLE. 
LUI-MÊME REMARQUABLE CONCERTISTE, IL COMPTE DES ÉLÈVES PRESTIGIEUX, 
AU PREMIER RANG DESQUELS FIGURENT SVIATOSLAV RICHTER ET EMIL GILELS. 
CES DISCIPLES VONT RÉVÉLER SON GÉNIE À TRAVERS LE MONDE, AVANT MÊME 
QUE L'OUVRAGE SUR LES PRINCIPES DE SON ENSEIGNEMENT NE SOIT PUBLIÉ. 


oué d’un talent musical et d’une 

qualité d'expression rares, ce 

maître des mots est persuadé 

que la pédagogie du piano, 

comme celle de l’art en général, 

doit être en connexion avec la 

vie, et donc s'adapter, comme les 
lois de la dialectique, aux conditions de l'instant. 
Professeur et interprète, penseur à la culture uni- 
verselle, il rédige nombre d’essais ainsi qu’un livre 
majeur (L'Art du piano), dans lesquels il détaille 
ses conceptions de l’interprétation, de la tech- 
nique pianistique et de la relation maître-élève. 
Son approche n’est pas celle d’un musicologue 
ni d’un théoricien, mais celle d’un « professeur- 
pratiquant ». Né en Ukraine dans une famille aux 
racines germaniques, de nationalité russe, il reçoit une 
bonne part de son éducation hors de l'Empire. Il n’est 
donc jamais un produit de cette culture, ce qui le dis- 
tingue de ses collègues et maîtres de l’école de piano 
soviétique : Igumnov, Goldenweiser, Feinberg.… Son 
érudition européenne dans les domaines littéraire, 
philosophique et artistique va forger sa conception de 
l’art, en relation avec les aspects éthiques, humanistes, 
sociologiques et politiques de son temps. Il est très 
critique envers le stalinisme, et il faut attendre 1958 
avant qu’un premier essai (signé de Yakov Milstein, 
sous contrôle de la censure de l’époque) soit édité et 
rende publics des éléments biographiques et des traits 
de sa créativité en tant que professeur ou interprète. 


UNE ÉDUCATION EUROPÉENNE 

C’est à Elisabethgrad (aujourd’hui Kirovohrad) que 
naît, le 12 avril 1888, Heinrich Gustavovitch Neuhaus. 
Gustav, son père, protestant originaire de Rhénanie, 
et Olga, sa mère, née Blumenfeld — dans une famille 


Par Jean-Michel Molkhou 
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juive convertie, qui vient peut-être de Pologne, mais 
plus probablement d'Autriche —, tous deux fort bons 
pianistes et professeurs cultivés, ont ouvert dans leur 
ville la première école de musique. Leur enseigne- 
ment, auquel assiste le jeune Heinrich, est principale- 
ment basé sur la technique et les éléments physiques 
du jeu pianistique, autant d’aspects qu'il finira par 
détester pour se concentrer plus tard sur la dimension 
intellectuelle de l'apprentissage. À l’âge de 9 ans, il 
donne son premier récital public, jouant impromptus 
et valses de Chopin, compositeur auquel il vouera 
sa vie durant une indéfectible passion. C’est dans 
son entourage familial, et plus particulièrement aux 
côtés de Felix Blumenfeld, qu’il forge son éducation 
musicale, découvrant les œuvres de Richard Strauss, 
de Wagner, de Scriabine, de Debussy et de Ravel. En 
1902 et 1904, il fait deux voyages en Autriche et en 
Allemagne, où il assiste à plusieurs représentations 
d’opéras de Wagner au festival de Bayreuth. 


UNE RENCONTRE DETERMINANTE 

Olga, sa mère, n’est autre que la sœur de Felix 
Blumenfeld, célèbre pianiste, compositeur, chef 
d’orchestre et professeur. C’est sur ses conseils que le 
virtuose précoce — il démontre des dons exception- 
nels et un goût prononcé pour l'improvisation — part 
étudier à Berlin en 1905 avec Leopold Godowsky. 
Il est déjà un concertiste apprécié lorsqu'il arrive 
dans la capitale allemande, à l’âge de17 ans, chez son 
professeur. Ce dernier aura un énorme ascendant 
sur son jeu, lui apportant « des éléments de clarté et 
de logique ». L'adolescent profite alors de l’intense 
activité musicale de Berlin pour entendre tous les 
grands interprètes de passage et pour se produire 
lui-même en concert. C’est en Italie, où il fera des 
séjours de plusieurs mois en 1908 — période dont » 
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» il se souviendra comme de la plus 
heureuse de son existence et qui aura 
«une influence considérable sur sa vie 
spirituelle » —, qu’il développe une 
passion pour l’histoire, l'architecture 
et la peinture. Il rentre en Russie à 
l'hiver 1909, mais il retourne bien vite 
perfectionner sa technique auprès de 
Karl Heinrich Barth, à la Hochschule de 
Berlin, où il étudie également la com- 
position et la théorie. Barth, dont Arthur Rubinstein 
est aussi l'élève, enseigne le piano dans la tradition 
conservatrice de l’école allemande, considérant que la 
«véritable » musique s'arrête à Brahms. S'il reconnaît 
la musicalité du pianiste russe, il trouve « que ses doigts 
manquent de force et son jeu, de puissance ». I lui fait 
travailler des pièces de virtuosité, lui intime de « jouer 
aussi fort qu’il le peut ». Sur les conseils de Godowsky, 
l'élève quitte Berlin sans même avoir obtenu son 
diplôme. Dégoûté de « l’arrogance prussienne », il 
reconnaît tout de même avoir acquis énergie et goût 
du travail auprès de Barth. Il part par la suite retrouver 
son ancien maître à l’académie de musique de Vienne. 
Godowsky lui enseigne « la musique avant le piano, 
le respect du texte, la clarté du geste musical comme la 
plasticité du mécanisme pianistique », ce qui marquera 
profondément ses propres conceptions pédagogiques. 
Puis arrive la Première Guerre mondiale, qui va ruiner 
ses projets de concerts en Europe et aux États-Unis. 


UN RETOUR AUX SOURCES 

Sans réelle attache culturelle avec sa Russie natale, 
ce polyglotte — il connaît six langues — intègre en 
1915 le conservatoire de Saint-Pétersbourg. Il en 
sort diplômé au bout de quelques mois. Dès l’année 
suivante, il obtient son premier poste de professeur 
à Tbilissi, en Géorgie. De la révolution russe qui fait 
rage à partir de l'automne 1917, Neuhaus garde le 
souvenir « d’un chaos indescriptible ». Il retourne à 
Kiev grâce à un poste de professeur et il y demeure de 
1919 à 1922, s’y produisant souvent en soliste, incluant 
dans ses programmes nombre d'œuvres modernes, 
parmi lesquelles celles de son cousin germain Karol 
Szymanowski. C’est à cette époque qu’il se lie d’ami- 
tié avec Vladimir Horowitz, venu étudier avec Felix 
Blumenfeld, qu’il épouse Zinaïda Eremeeva (dont il 
se séparera dix ans plus tard), qui lui donne deux fils, 
dont Stanislas (1927-1981), qui deviendra un célèbre 
pianiste et plus tard l'assistant de son père au conser- 
vatoire de Moscou, où celui-ci est transféré en 1922. 
La révolution a fait fuir bon nombre des prestigieux 
pianistes et professeurs de la capitale, parmi lesquels 
Siloti, Rachmaninov et Medtner. Neuhaus va devenir 
un élément fondamental de la renaissance de l’école 
russe de piano, non sans conflits avec le régime, qui lui 
reproche ses idées libérales et humanistes, acquises en 
Europe occidentale. En tant que concertiste, il gagne 
une position de premier plan dans la vie culturelle 
moscovite, s'impose comme le seul pianiste d’enver- 
gure dans cette période post-révolutionnaire (Yudina 
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Un cours public en 
1940, avec l'élève 
Sviatoslav Richter 
au piano et son 
maître à ses côtés. 


Au premier plan, 
de gauche à droite, 
le chef d'orchestre 
Rudolf Barshai, 
Heinrich Neuhaus, 
Sviatoslav 

Richter et le 
compositeur 
Andreï Volkonski. 


et Sofronitsky sont encore à Petrograd — aujourd’hui 
Saint-Pétersbourg). Durant la saison 1922-1923, il 
donne l'intégrale des sonates de Scriabine — com- 
positeur banni du régime pour « mysticisme » -, 
qu'il contribue à faire accepter. Il se produit avec le 
Quatuor Beethoven, comme avec les plus grands 
solistes du moment, fait connaître au public russe la 
Sonatine de Ravel ou le cycle de Ma mère l’Oye. Son 
style et son répertoire se démarquent radicalement 
de ceux de ses collègues. 


GILELS ET RICHTER 

POUR DISCIPLES 

Malgré plusieurs opportunités de s'installer en 
Allemagne, Neuhaus ne quittera jamais la Russie, 
sans doute pour éviter des représailles à sa famille, 
mais également en raison de ses liens avec l’intelli- 
gentsia, et notamment avec le poète Boris Pasternak. 
Il devient l’un des professeurs les plus recherchés, son 
érudition et son charme naturel attirent les élèves les 
plus talentueux. L'objectif de Neuhaus est de déve- 
lopper leur créativité individuelle en leur apportant 
une ouverture d’esprit sur la vie et l’art, tout en 
encourageant leur indépendance de pensée. Autant 
de notions en opposition avec l'idéologie du régime. 
Après la mort de Blumenfeld, Emil Gilels, attiré par 
la nouveauté de son enseignement comme par ses 
choix de répertoire, intègre la classe de Neuhaus en 


Il devient l'un des professeurs 

les plus recherchés, son érudition 
et son charme naturel attirent 

les élèves les plus talentueux. 


1934. Richter, qui juge Goldenweiser « académique et 
sans imagination » et Igumnov « un excellent musicien, 
pianiste original mais sans panache », y entre à son tour 
trois ans plus tard. Il raconte qu’en venant chercher 
à Moscou « quelque chose de nouveau et d’inatten- 
du», il avait trouvé en Neuhaus « celui qui (lui) avait 
ouvert les yeux ». Ses élèves remportant de nombreux 
concours, « l’École Neuhaus » s'impose sur la scène 
internationale, mais sa propre carrière d’interprète est 
ralentie par une diphtérie qui lui laisse des séquelles. 
La maladie l’oblige à placer sa technique « sous la 
gouverne de sa pensée », en une forme de « victoire 
de Pesprit sur le corps », selon ses termes. Il utilisera 
ses recherches sur sa technique pour sa méthode 
pédagogique, et les relatera dans un livre, L'Art du 
piano, dont il a commencé l'élaboration. Directeur 
du conservatoire (bien malgré lui) de 1935 à 1937 et 
d’origine allemande, Neuhaus, à l'entrée en guerre 
de PURSS en 1941, est suspecté de collaboration avec 
l'ennemi. Arrêté en novembre, interrogé, torturé et 
emprisonné pour « crime contre-révolutionnaire et 
propagande antisoviétique », placé en isolement pen- 
dant six mois, il échappe miraculeusement au peloton 
d’exécution. Il n’est relâché qu’en juillet 1942 pour 
être condamné à cinq ans d’exil en Sibérie. Grâce aux 
efforts de ses élèves, au premier rang desquels Emil 
Gilels, et de sa troisième épouse, Sylvia Aichinger, il 
évite de justesse les travaux forcés. Il est même auto- 
risé, sous stricte surveillance, à enseigner au conser- 
vatoire de Sverdlovsk (aujourd’hui Ekaterinbourg), 
ainsi qu’à donner quelques concerts. Bien qu’à 
cette époque il vive dans des conditions précaires, 
son incroyable force de caractère lui permet de ne 
jamais renoncer à sa créativité. Autorisé à rentrer à 
Moscou en novembre 1944, il retrouve son poste au 
conservatoire, qu’il conservera jusqu’à sa mort vingt 
ans plus tard, non sans s'engager ouvertement dans 
de nouveaux conflits avec le régime, en défendant 
des compositeurs accusés de « formalisme », parmi 
lesquels Chostakovitch, Prokofiev, Khatchaturian 
ou Miaskovski. Position qui lui vaut de multiples 
brimades et à ses élèves — notamment Richter et son 
propre fils Stanislas — des mesures de rétorsion. C’est 
en 1958, à l’occasion de son 70° anniversaire, qu'il 
donne son dernier concert officiel à Moscou. Il met 


SDP 


Heinrich 
Gustavovich 
Neuhaus en 1962. 


également un point final à son livre. Ce n’est qu'en 
1960 qu’il est de nouveau autorisé à voyager hors 
d'URSS, avant que sa santé ne se détériore. Hospitalisé 
en septembre 1964, il reçoit la visite de son vieil ami 
Arthur Rubinstein quelques jours avant de s’éteindre. 


UNE ENSEIGNEMENT 

PEU ACADEMIQUE 

L'approche de Neuhaus était radicalement différente 
de celle des autres professeurs. Il escomptait de ses 
élèves qu'ils intègrent le langage du compositeur, sa 
logique, sa structure, son support harmonique et son 
essence. Il insistait sur la sonorité et l’équilibre des 
timbres comme sur celui des nuances. Il n’acceptait 
d’ailleurs dans sa classe que des élèves pianistique- 
ment déjà très bien préparés. Ses cours étaient le 
plus souvent publics, et plus auditoire était dense, 
plus il était inspiré. Il ne suivait jamais des principes 
dogmatiques. Il s’intéressait avant tout au processus 
de la construction artistique d’un élève ainsi qu’à 
l'influence du maître sur le disciple. Par différentes 
remarques pratiques, il démontrait au piano les plus 
fines nuances de phrasé, de rythme ou de dynamique 
qui bâtissent une interprétation. Pour lui, un péda- 
gogue se devait avant tout d’enseigner la musique 
et non le piano. « Vous devez d’abord comprendre 
ce que vous jouez, et ensuite seulement comment le 
jouer », répétait-il souvent. Il formera ainsi plusieurs 
générations de pianistes d'exception, parmi lesquels 
Gilels et Richter bien sûr, mais aussi Yakov Zak, Victor 
Eresko ou Radu Lupu. 


DISCOGRAPHIE 

Sa production, bien que limitée, révèle une sensibi- 
lité raffinée, une sonorité au charme irrésistible, des 
respirations et une liberté de ton qui laissent perce- 
voir son érudition et son imagination. Tantôt clas- 
sique héritier de l’école allemande, tantôt moderne 
explorateur, il possède une fluidité de jeu et un 
legato d’un naturel confondant qui font merveille 
dans Beethoven (Sonates « Clair de Lune », « La 
Tempête », mais aussi 30° et 31°) ou dans Brahms 
(Klavierstücke). Sa version de la Sonate pour deux 
pianos K. 448 de Mozart, avec son fils Stanislas, 
reste un modèle du genre, tout comme leur vision 
de la Suite « Silhouettes » d’Arenski. On retiendra 
encore une interprétation profondément touchante 
du Premier Concerto de Chopin — dont il laisse au 
disque un vaste choix de mazurkas, valses, nocturnes, 
polonaises ou ballades ainsi que la Sonate n°3 ou 
ses lectures mémorables de Scriabine. Il laisse encore 
des témoignages dans Bach (extraits du Clavier bien 
tempéré), dans Debussy (Préludes), les Kreisleriana de 
Schumann, le Premier Concerto de Liszt, quelques 
Préludes op. 34 de Chostakovitch ainsi que des Visions 
fugitives de Prokofiev. On lui connaît aussi quelques 
disques de musique de chambre, notamment de 
Beethoven. Ces enregistrements sont les précieux 
legs d’un homme qui disait avoir aimé deux choses 
dans la vie : l’art et l'humanité. + 
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Pédagogie 


UN JEU 
D ENFANT 


En cette rentrée, nous avons sélectionné pour vous 

un ensemble de pièces pédagogiques et accessibles, 

par niveaux gradués, pour commencer le piano. 

Des menuets destinés aux débutants de Mozart à la Valse 

en la mineur de Chopin, ces morceaux sont adaptés pour 
petits et grands. Alexandre Sorel vous guide pas à pas dans 
votre apprentissage. Marie-Josèphe Jude, quant à elle, invite 
les niveaux plus avancés et les amateurs qui souhaitent 
reprendre le chemin de leur instrument au grand répertoire 
pour piano. La Sonate K. 332 est idéale pour appréhender 
l'univers de Mozart et les Papillons de Schumann, pièces 

de quelques mesures, n’intimideront pas ceux qui souhaitent 
se fixer des objectifs raisonnables. Par ailleurs, nous n’avons 
pas résisté à vous proposer Danseuses de Delphes de 
Debussy, une œuvre au caractère antique, particulièrement 
envoûtante, De son côté, Paul Lay vous convie à une 
initiation au blues accessible et ludique. 


Elsa Fottorino - Illustrations : Éric Heliot 


1 Retrouvez nos vidéos pédagogiques sur 
La chaîne YouTube Pianiste Magazine 
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MASTERCLASSE 


de Marie-Josèphe 
Jude 
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LES CONSEILS 


d'Alexandre 
Sorel 
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LE JAZZ 
de Paul Lay 
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Pédagogie 


LA LECON dAlexandre Sorel 
‘accompagner 


a ses debuts 


C'est décidé, votre enfant se met au piano à la rentrée. 
Pour l'aider au mieux, voici quelques pistes pour entretenir 
sa motivation et bien le suivre dans son apprentissage. 


BIO EXPRESS 


Pianiste concertiste, 

Alexandre Sorel est professeur 

au conservatoire de Gennevilliers. 
Il a été pianiste à la Comédie- 
Française et au musée d'Orsay, 

à Paris, ainsi que producteur 

à France Musique. |l a réalisé les 
premiers enregistrements d'Émile 
Waldteufel, de Marie Jaëll, et 
obtenu un Diapason d'Or. Il a créé 
une collection de pédagogie 

du piano, « Comment jouer... » 
(éd. Symétrie), et est l'auteur 

de La Méthode Bleue, destinée aux 
enfants débutants (Éd. Lemoine, 
2019). Son dernier disque est 
consacré à Chopin (Euphonia, 
2019). 
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orsque l'on demandait 

à Alfred Brendel quels conseils 

il donnerait pour aider un 

enfant à commencer le piano, 

il répondait : « En ce qui concerne 
la formation des débutants, j'avoue ma 
totale incompétence. » Et pourtant, 
Brendel était un grand pianiste. 

En vérité, guider des petits enfants 

à leurs débuts est une opération délicate 
et qui demande beaucoup d'expérience. 
En effet, combien d'entre eux ont été 
dégoûtés à vie de ce bel art du piano, 
martyrisés par des soi-disant « maîtres », 
plus intransigeants que bienveillants ? 
Parmi les professeurs, combien de 
grincheux bardés de principes rigides et 
sévères, à travers lesquels ils expriment 
surtout leur incompétence, leur 
frustration en tant que pianistes, au point 
d'en devenir sadiques avec leurs élèves ? 
Cela est plus courant qu'on ne le pense... 
Bref, bien de ces souffrances seraient 
épargnées si les choses étaient abordées 
avec un peu plus de bienveillance. Voici 
quelques pistes mesurées à l'aune du 
bon sens, et qui semblent avoir fait leurs 
preuves pour débuter au piano... 

—+ 1° Développez en votre enfant 
l'écoute et l'amour de la musique! 

La première chose, c'est le désir... Désir 
de croquer une pomme, un gâteau, désir 
de pratiquer un sport ou un art. Pour 
faire du piano, il faut d'abord avoir faim 
de musique. Si vous voulez que votre 
enfant joue du clavier, la première chose 
à faire, c'est de lui insuffler la magie de 


la musique. Faites-lui écouter mille beaux 
morceaux dans plein de styles différents. 
Donnez-lui envie d'être à la place de cet 
échalas habillé de noir ou de cette dame 
tout étincelante dans sa robe et que 

l'on applaudit à tout rompre. Formez son 
oreille, initiez-le à l'émerveillement. 

+ 2° Encouragez-le dès que possible 
Jouer du piano n'est pas facile, et cela 
demande parfois de grands efforts. 

«Un artiste n'est rien sans le don, mais 

le don n'est rien sans le travail »?, ilne 
faut jamais l'oublier. Pour ce faire, l'enfant 
doit puiser l'énergie dans sa propre envie 
de jouer. Rappelons également ce mot 
de Rainer Maria Rilke à Franz Kappus, 
qui débutait dans l'art de la poésie : 

«Les œuvres d'art sont d'une infinie 
solitude [...]. Seul l'amour peut 

les saisir [..]. »° Suscitez donc l'amour 
du débutant pour le piano. Mais 
souvenez-vous : c'est bien l'enfant qui 
doit éprouver cette envie de jouer, 

et non pas vous, son père ou sa mère ! 
Peut-être pensez-vous : « Ah ! si j'avais 
su, quand j'étais jeune... » Ne vous 
culpabilisez pas. Si vous n'avez pas 
persévéré jadis, c'est forcément à cause 
du grincheux susnommié. D'ailleurs, 

il n'est jamais trop tard pour débuter... 
ou re-débuter (sauf si vous voulez égaler 
Arcadi Volodos). Donc, si vous en avez 
envie, mettez-vous au piano, mais 

de grâce, ne forcez pas votre enfant 
s'iln'en exprime pas lui-même le désir. 
Tout votre petit monde évitera 

ainsi bien des souffrances. 
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— 3° Aidez-le à construire 

l'aisance sur l'aisance 

Cette énergie d'apprendre à jouer, 

le petit débutant ne pourra la trouver 
qu'à travers la confiance qu'il éprouvera 
envers lui-même. Évitez donc à tout 
prix de trop le critiquer. Au contraire, 
encouragez-le dès qu'il réussit à jouer 
musicalement quelques mélodies. 

Ne lui désignez pas sans cesse le 
sommet de la montagne, montrez-lui 
plutôt ce qu'il a déjà gravi. Le grand 
pédagogue Heinrich Neuhaus écrivait 
dans LArt du piano : « Il faut construire 
l'aisance sur l'aisance. » Idée tout 
simplement géniale ! 

+ 4° Développez son oreille musicale 
en même temps que sa technique* 

La technique du piano vient tout 

autant de l'oreille musicale que de la 
connaissance de l'instrument, du toucher 
et des gestes qui permettent de jouer 
ce que l'oreille imagine. Neuhaus 
indiquait encore : « L'interprétation se 
compose grosso modo de trois éléments : 
la musique, le pianiste et l'instrument. 
Pour initier un petit (ou un grand) 
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qui fait ses premiers pas au piano, 
je conseille de développer tout ensemble : 
le solfège, l'oreille musicale et la technique 
sur le même morceau, et surtout sur une 
pièce qui plaît à l'enfant. » 

+ 5° Apprenez-lui d'abord à imaginer 
la phrase musicale en la chantant 
Frédéric Chopin n'a jamais eu d'élèves 
débutants, mais il a tout de même 
commencé à élaborer une méthode 

de piano’. Il n'a pas pu l'achever et a 
laissé ce soin posthume à un de ses 
élèves, Thomas Tellefsenf. Les principes 
de Chopin sont connus grâce à l'ouvrage 
de Jean-Jacques Eigeldinger’. 

Le compositeur et pédagogue conseillait 
avant tout : « I! vous faut chanter si vous 
voulez savoir jouer du piano. » Faites 
chanter au pianiste en herbe chaque 
phrase avant qu'il ne l'interprète afin 
que sa petite pièce vive en lui avant 
même qu'il ne bouge les doigts. 

Au conservatoire de Moscou, Neuhaus 
expliquait : « Tout le secret du talent ou 
du génie consiste à faire vivre pleinement 
la musique dans le cerveau avant que 

le doigt ne se pose sur la touche. »° 


+ 6° Demandez au débutant 

de nuancer tout ce qu'il joue 

Chopin tentait d'imiter au piano l'art 
vocal des chanteurs. |l insistait sur 

la déclamation de la phrase musicale 

et répétait sans cesse : « I! faut chanter 
avec les doigts. » Dès le début, exigez 

du petit qu'il interprète chaque phrase 
musicalement car c'est vraiment ainsi 
que l'on développe la mobilité des doigts. 
Rien ne sert de jouer, même 

une seule note, de façon mécanique 

et sans nuances. Mozart louait M'e Rose 
Cannabich (13 ans) : « Elle a beaucoup 
de goût et joue avec beaucoup de 
sentiment. »° Si on ne nuance pas la 
phrase musicale, on ne développe jamais 
l'agilité des doigts. Gardez toujours cela 
à l'esprit, dès le début et tout au long 

de vos études de piano. 

+ 7° Faites sentir l'émotion 

qui est contenue à travers les notes 
C'est en cela que je pense qu'il est 

très utile de mettre des paroles sur les 
premières mélodies. L'enfant chantera 
beaucoup plus facilement, et phrasera 
naturellement si les morceaux qu'il joue » 
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> lui racontent des histoires ou évoquent 
des images de sa vie de tous les jours. 
Tout cet ensemble, c'est ce que Neuhaus 
nommait « l'image esthétique de l'œuvre 
musicale »°. 

—» 8° Faites sentir comme la main 

se positionne bien sur les touches 

Une autre base de l'enseignement 

de Chopin était de montrer combien 

la main est adaptée au clavier. 

Il s'émerveillait de trouver confortable 
de placer les doigts longs (2°, 3° et 4°) sur 
les touches noires, et les doigts courts 
(pouce et 5°) sur les touches blanches. 
En effet, le clavier comporte deux 
niveaux : celui des touches noires, en 
hauteur, 

et celui des touches blanches, plus 
basses et plus proches de nous. Rien 
n'est donc plus naturel que d'user des 
touches noires comme points d'appui 
pour les doigts longs, tandis que les 
courts se placent aisément sur les 
blanches. Cela donne de la stabilité à 

la main et réduit les mouvements de 
«tiroir » (pousser-tirer la main devant 
soi), inutiles et chronophages. Chopin ne 
faisait pas débuter les gammes par celle 
de do, mais par celles de si majeur et de 
ré bémol, avec beaucoup de touches 
noires. Cela pose un problème de taille 
car si, physiquement, pour la main, il est 
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confortable de commencer le piano avec 
des morceaux comprenant beaucoup 

de touches noires. hélas, en ce qui 
concerne le solfège, de telles tonalités 
sont bien compliquées pour un débutant. 
En effet, comment celui-ci pourrait-il 
nager comme un poisson dans l'eau avec 
des tonalités qui comportent six ou sept 
dièses ? C'est pourquoi la plupart des 
méthodes de piano commencent par des 
morceaux en do majeur (ou en sol majeur 
ou fa majeur, avec un seul dièse ou un 
seul bémol). Il y a donc une opposition 
entre ce qui est confortable pour la main 
et ce qui est simple du point de vue 
solfège. Pour guider un débutant, 

ma conviction est qu'il faut trouver 

un équilibre entre les deux : 

Faites apprendre par cœur à l'enfant 
(par la mémoire de l'oreille et du toucher) 
quelques petites pièces comprenant des 
touches noires — cela pour lui faire sentir 
l'adaptation de la main au clavier. 

(Voir notre Exercice page ci-contre.) 

Développez simultanément sa 
connaissance du solfège en lui proposant 
des pièces plus simples. Si l'on oublie cet 
aspect, le débutant sera vite noyé, car 
plus tard, il devra jouer des morceaux 
de plus en plus ardus, dont il ne 
comprendra plus ni le sens, ni le langage. 
Il risque alors de se transformer en une 
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sorte de perroquet qui rabâche 

un discours auquel il ne comprend rien. 
Et c'est ainsi que tout se bloque. Et que 
tant de gens abandonnent le piano dès 
les premières leçons. En somme, 

un néophyte ne doit aborder l'instrument 
ni avec la seule mémoire des doigts, 

ni comme un ignorant de la musique, 
mais pas davantage comme un « premier 
de la classe » qui apprend sagement 

sa leçon sans vraiment ressentir le plaisir 
de toucher le piano et de vibrer avec lui. 
Tout doit marcher ensemble. Bref, aider 
un enfant ou un adulte à commencer 

le piano, c'est tout un art ! & 


1. N.B. : bien sûr, ce goût de la musique, 

vous, vous l'avez déjà ! 

2. Citation d'Émile Zola reprise dans Mozart 
raconté aux enfants, texte lu par Gérard Philipe, 
CD, Éd. du Petit Ménestrel. 

3. Rainer Maria Rilke, Lettres à un jeune 

poète, lettre IIl, de Viareggio près Pise (Italie), 
le 23 avril 1903. 

4. Heinrich Neuhaus, L'Art du piano. 

Éd. Vande Velde, 1971, p. 89. 

5. Frédéric Chopin, Esquisses pour une méthode 
de piano, textes réunis et présentés par 

J.-J. Eigeldinger, Éd. Harmoniques Flammarion, 
Paris, 2010. 

6. Traité de Tellefsen, op. cit. p. 85. 

7.J.-). Eigeldinger, Chopin vu par ses élèves, 

3° édition revue et commentée, Fayard, 2006. 
8. Heinrich Neuhaus, L'Art du piano, p.11. 

9. Lettre de Mozart à son père 

du 14 novembre 1777. 

10. Heinrich Neuhaus, L'Art du piano, p.17. 


L4 
4 L 74] 
Echauffement 
Petit morceau pour sentir le confort de la main au clavier lorsque 
l'on place les doigts longs sur les touches noires et les doigts courts 


sur les touches blanches. C'est sur ce premier principe que 
Chopin élabora ses Esquisses pour une méthode de piano. 


— Tout d'abord, apprenez cette courte pièce en fa majeur. Elle est facile à lire car elle n'a qu'un seul bémol à la clé (Sib) et elle utilise 
surtout les touches blanches du clavier, mais en revanche, elle n'est pas vraiment confortable pour la main. 
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+ Et maintenant, jouez exactement ce même petit morceau en fa# majeur. Il est difficile à lire car il comporte beaucoup de dièses 

à la clé ! Heureusement, vous le connaissez déjà par l'oreille. En revanche, sentez combien il est plus confortable pour la main 

car il place les doigts longs (2°,3° et 4° doigts) sur les touches noires du clavier, et le doigt court (pouce) sur les touches blanches. 
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Les 2°, 3 et 4° doigts sont confortablement sur les touches noires. … et le doigt court sur les touches blanches 
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LA 
MASTERCLASS 
DE. 


Marie-Josephe 
Jude 


La pianiste vous ouvre les portes de la grande littérature 
pour clavier avec l'irrésistible Sonate K. 332 de Mozart, 
les Papillons de Schumann aux allures de bal masqué, 
sans oublier le gracieux prélude de Debussy 
Danseuses de Delphes. Autant d'occasions de 
développer vos penchants coloristes, votre souplesse, 
précision rythmique et autre art du phrasé. 
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Intro. moderato 


BIO EXPRESS 


C'est au conservatoire de Nice 
que l'artiste commence ses études 
en piano et en harpe. Elle entre, 

à seulement 13 ans, aux CNSMD 
de Lyon en harpe et de Paris en 
piano (dans lequel elle enseigne 
depuis 2016). Après avoir obtenu 
ses premiers prix de piano et 

de musique de chambre, et une 
licence de concert de harpe, 

elle perfectionne son piano à 
Londres. Lauréate du concours 
Clara Haskil en 1989 et consacrée 
«Nouveau talent » aux Victoires 
de la musique classique en 1995, 
elle mène une carrière de soliste 

à travers le monde. Son répertoire 
de prédilection se reflète dans sa 
discographie: Brahms, Chopin, 
Clara Schumann... Une Symphonie 
fantastique de Berlioz à quatre 
mains, avec Jean-François Heisser, 
est parue en 2019. 


SES ACTUS 

v 11 sept. Festival des Nuits d'été, 
à Saint-Médard-en-Jalles (33). 

v 19 et 20 sept. 

Musée Bourdelle, à Paris (75). 

10 oct. Festival de Laon (02). 


Schumann Papillons I à VIT 


15 NIVEAU AVANCÉ / CD PLAGE 15 


‘est certainement le premier 

des «carnavals » écrits par 

Schumann. Le musicien 

a composé cette suite de 
douze pièces entre 1829 et 1831. et il les 
a dédiées à ses belles-sœurs, Thérèse, 
Rosalie et Émilie. Le titre est trompeur, 
ilne s'agit pas ici d'insectes, mais d'un 
bal masqué («Larve » en allemand 
signifiant à la fois «larve » et «masque», 
d'où la confusion possible avec 
«Larventanz», «bal masqué, carnaval »). 
Ici, on trouve déjà un des thèmes 
majeurs que Schumann développera 
tout au long de son œuvre: celui des 
frères antagonistes. Eusebius le rêveur 
et Florestan le passionné ; celui du 
masque où l'on joue à être un autre 
et celui de l'amour passionné... C'est 
précisément dans la multiplicité des 
caractères à transcrire que réside l'une 
des principales difficultés. Il faut en effet 
trouver pour chacun des sentiments ou 
des personnages un toucher, une couleur, 
une articulation adaptée. Nous allons 
approfondir les sept premières pièces 
de ces douze miniatures. 


— L'introduction de six mesures doit 
être jouée telle une ouverture de rideau, 
dans une envolée très libre, souple, 
legato et phrasée. 


+ 1" pièce: s'ensuit une première valse, 
dont le thème en octaves à la main droite 
demande une grande légèreté. On pourra 
les travailler en libérant le pouce (le lâcher 
tout en tenant la note aiguë) pour éviter 
toute crispation. La main gauche aura 

à gérer les déplacements entre basses 

et accords sans heurts, sans faux 
accents. Évitez pour cela toute attaque 
de haut, et travaillez l'ouverture du bras 
en partant de l'épaule. 


+ La 2° pièce commence par une 
montée d'arpèges à l'unisson, et casse 
le rythme à trois temps de façon assez 
soudaine. L'empreinte des accords 

est essentielle pour parvenir à la jouer 
avec aisance. L'alternance des doubles 
croches aux deux mains avec des 
intervalles de dixièmes à la main gauche 
obligera à être dans l'anticipation 
mentale pour un enchaînement fluide. » 
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Presto (J = 108) 


4° pièce 


ss ss |:2 
a == 


> > La 3° pièce est une marche 

à trois temps, avec une écriture tout 

en octaves, cette fois détachées et 
accentuées, main gauche seule puis 
en canon avec la main droite. || faudra 
utiliser le rebond dans la touche pour 
éviter d'écraser ou d'avoir une sonorité 
trop dure, et assouplir le poignet entre 
chaque attaque pour ne pas laisser 

la main en extension constante. 


—+ Dans la 4° pièce, le presto commence 
également avec des octaves à la main 
droite, mais elles traduisent à présent 

un caractère bien différent, plus émotif, 
sur un rythme haletant, résonnant tels 
les battements d'un cœur amoureux. 

Le passage central, jeu en alternance 


des deux mains, nous invite à être 
attentif aux contrastes de ponctuation 
(legato MD, staccato MG) et à organiser 
les deux accelerandi pour trouver 

le naturel de la déclamation. 


+ La 5° pièce est d'une grande tendresse, 


basée sur un rythme de polonaise lente. 
Chaque main a deux voix à équilibrer, ce 
qui demande une dissociation de chaque 
doigt. L'indépendance y est nécessaire, 
et pour cela, commencer le travail 

par un isolement de chaque voix est 

un bon début. 


— La 6° pièce, tout en contraste, 
alterne un caractère inquiet, traduit 
par des accords aux accents marqués, 


W.A. Mozart Sonate K. 332, Allegro 


15 NIVEAU MOYEN / CD PLAGE 14 


es sonates de Mozart pour piano 

ont été composées au cours 

de trois périodes disctintes ; 

la Sonate K. 332 en fa majeur fait 
partie de celles écrites à Paris en 1778. 
Elle est très équilibrée, au caractère 
pastoral et serein. Pour autant, il faut 
toujours garder à l'esprit les opéras 
de Mozart pour orchestrer et chanter 
ses œuvres pour piano, cela facilite 
grandement l'imaginaire sonore 
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et permet de trouver naturellement des 
respirations qui façonnent le discours. 


— Le tempo de ce 1° mouvement, 
allegro, ne doit pas être trop rapide. 

Il faut goûter aux harmonies que 

la main gauche égrène et chanter la main 
droite en respectant scrupuleusement 
la ponctuation et le phrasé indiqués. 
Les intervalles permettent de trouver 

la bonne déclamation dans cette 
première phrase, ascendante puis 
descendante. 

À la mes. 12, on croit entendre un 
appel de cors, il faudra être bien précis 
rythmiquement et donner une direction 
aux accords répétés. 

” Le passage en ré mineur, mes. 22, 
trouble le calme et la sérénité du 

fa majeur du début, avec des doubles 
croches qu'il faudra phraser et conduire 
en faisant en sorte que cela ne devienne 
jamais mécanique. 


avec une valse plutôt légère, presque 
insouciante. Ici, les déplacements 
constituent l'essentiel des difficultés, 
mais il y a également un travail 

de recherche d'équilibre à trouver 
dans les accords, toujours timbrés, 
parfois plus horizontaux que d'autres. 


+ Dans la 7° pièce, l'indication semplice 
doit nous pousser à chercher une sobriété 
du phrasé malgré l'envie que l'on peut 
avoir de surjouer l'expressivité. Régularité, 
donc, mais pas non plus raideur, toute 

la subtilité résidant dans l'agogique, la 
souplesse avec laquelle la mélodie sera 
chantée. Pensez au legato et à l'équilibre 
des mains, chaque main ayant aussi 
plusieurs registres à faire ressortir. 


+ Le 2° thème, mes. 41, tout en 
délicatesse, doit rester naturel et souple. 
Le staccato employé doit rebondir 

sans sécheresse, et les gruppetti 

et les «2 pour 3» ne doivent pas casser 
la fluidité du discours. 

v Une des difficultés de ce mouvement 
se trouve dans les passages des 

mes. 56 à 67,109 à 123, puis 192 à 203. 
En effet, il faut arriver à faire entendre 

le contraste des 1° temps forte avec 

les 2% et 3% temps piano en n'exagérant 
pas cette nuance forte. Et en différenciant 
les contretemps de la main droite (notés 
en croches) avec les noires de la main 
gauche. L'utilisation de la pédale est 
indispensable, tout en étant très vigilant 
sur le dosage de celle-ci. 


Enfin, comme dans toute œuvre 

de Wolfgang Amadeus, la difficulté réside 
principalement dans le fait de trouver 

un discours et un son naturels, alors 

que la moindre des inégalités ou des 
imperfections s'entend nettement, 

ce qui crée parfois des tensions 

et de la rétention d'énergie. 


Mes. 192 à 200 


Lebussy Danseuses de Delphes 


15 NIVEAU MOYEN / CD PLAGE 16 


es 24 Préludes de Debussy, 
répartis en deux livres, ont été 
composés entre décembre 1909 
et avril 1913. Ils rendent hommage 
à ceux de Chopin, mais ils sont malgré 
tout bien différents dans leur forme 
car Debussy considérait chacun d'eux 
comme une œuvre à part entière. 
L'exécution de l'ensemble n'est donc 
pas nécessairement préconisée dans 
son intégralité. Chacun des préludes 
porte un titre, indiqué cependant à la 
fin de celui-ci, Debussy ayant souhaité 
laisser à l'interprète la liberté d'y 
éprouver ses impressions propres, sans 
l'influence du compositeur... Comme 


Passage du 
1% au 2° thème 


dans le Prélude à l'après-midi d'un faune, 


les Danses pour harpe où encore les 
Épigraphes antiques, ce premier prélude 
évoque la Grèce antique. || a été inspiré 
par un fragment de sculpture du temple 
d'Apollon, à Delphes, dont le musicien 
avait vu la photo au Louvre. 

Le discours hiératique, l'harmonie 
archaïque et la gravité solennelle 

du caractère donné par l'enchaînement 
des accords nous indiquent qu'il faut 
respecter une régularité de tempo 
absolue. Marguerite Long témoigne 
d'ailleurs de la précision rythmique 
avec laquelle Debussy la jouait. 


— Deux thèmes apparaissent: 
le premier, ascendant, en chromatisme, 
comme pour gravir les marches 


du temple, doit ressortir alors même 
qu'il est «caché » à l'intérieur des 
accords du début ; la ponctuation 
différenciée des octaves main gauche 
et des accords main droite (portato) 
et celle de ce thème (legato) nous 
aident à différencier les plans sonores. 
Mais il reste délicat de trouver la bonne 
articulation et le bon dosage du poids 
de chaque doigt pour parvenir à faire 
entendre ce relief. 


— Le second, descendant, sur une 
pédale de fa, pentatonique, en octaves, 
fera appel à une grande anticipation 
des déplacements pour gommer les 
attaques et jouer les accords parfaits 
juxtaposés pianissimo mais entiers. 


Ici, le pianiste se doit de devenir un 
peu peintre, avec des couleurs souvent 
pastel, et des contours parfois fondus, 
parfois très dessinés. + 
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ENTRAÎNEZ-VOUS 


AVEC 


Alexandre Sorel 


Grâce à ce choix de petites pièces, le musicien en herbe va pouvoir 
se familiariser progressivement avec la technique du piano. 
Autant de supports pour apprendre à faire sonner son instrument, 
à placer sa main et surtout... à se faire plaisir rapidement. 


Chopin Premier exercice donné à ses élèves 
1 NIVEAU GRAND DÉBUTANT / CD PLAGE 1 / Er Méthode Bleue 


omment commencer le piano ? 
# Question complexe s'il en est car 

il faut développer en même temps: 
+ La connaissance du solfège 
(l'écriture et l'oreille musicale). 
—+ L'appréhension du corps et son 
utilisation au piano (les doigtés, 
l'utilisation des doigts et des mains). 
+ La compréhension de l'instrument. 
Comme le notait Neuhaus: 
« L'interprétation se compose de trois 
éléments: la musique, le pianiste et 
l'instrument »!. J'en ajouterais un dernier: 
la connaissance de la meilleure façon 
d'apprendre. Longtemps avant Neuhaus, 
Chopin avait esquissé une méthode de 
piano. || n'a pu l'achever mais il a confié 
cette tâche à un de ses élèves?. 
D'abord, il donne des indications sur la 
hauteur des sons (solfège). Puis il évoque 
le mécanisme et note combien la main 
est adaptée au clavier: « On ne peut 
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assez admirer le génie qui a présidé à la 
construction du clavier, si bien en rapport 
avec la conformation de la main. Y a-t-il 
quelque chose de plus ingénieux que les 
touches hautes, destinées aux doigts 
longs — servant si admirablement de point 
d'appui? » Chopin attachait beaucoup 
d'importance au fait de placer les doigts 
longs (2°, 3° et 4°) sur les touches noires, 
et les doigts courts (pouce et 5°) sur 

les touches blanches. Voici le premier 
exercice qu'il donnait à ses élèves pour 
illustrer cette adaptation de la main au 
clavier. Mettez les doigtés. Jouez-le tour 
à tour lié puis détaché. Sentez comme la 
main se place bien sur les touches noires. 
L Heinrich Neuhaus, L'Art du piano, 

Éd. Vande Velde, 1971, p. 89. 

2. II s'agit de Tellefsen, cf. Frédéric Chopin, 
Esquisses pour une méthode de piano, textes réunis 
et présentés par J.-J. Eigeldinger, Éd. Harmoniques 
Flammarion, Paris, 2010. 

3. Op. cit, p. 60. 


Alexandre Sorel 
Triste ou Joyeux 


1 NIVEAU GRAND DÉBUTANT 
CD PLAGE 2 / Extr Méthode Bleue 


a méthode Bleue est entièrement 
L basée sur les conseils de piano de 
Chopin à ses élèves. Cet héritage a 
été transmis par J.-J. Eigeldinger, auteur 
de Chopin vu par ses élèves. 
En voici les principes: 
+ Développer en douceur la 
lecture des clés, notamment la clé 
de fa. L'enfant apprend des notes qui 
s'écartent petit à petit en éventail à 
partir du repère de Chopin, le do moyen. 
> Chanter chaque petit morceau avant 
de le jouer. Sinon, les doigts ne savent pas 
où se poser ni comment dessiner la phrase. 
+ Les paroles aident à mémoriser, 
à chanter et à phraser. En faisant 
chanter ces petits airs avec les paroles, 
le nom des notes viendra tout seul. 
Alors, ce morceau... Triste ou joyeux ? 


Le Chat et la Souris 


15 NIVEAU GRAND DÉBUTANT 
CD PLAGE 3 / Extr Méthode Bleue 


emandez à l'enfant s'il pense qu'il 
D est normal que la souris envoie des 

petits cœurs vers le chat. Réaction 
garantie. || faut avant tout éveiller le désir, 
‘émotion et l'intérêt du petit débutant. 
+ Faites-lui chanter la mélodie et 
montrez-lui sa courbe sonore. Celui-ci 
commence en même temps à toucher 
e piano pour nuancer. À travers ce 
minuscule morceau, il apprend aussi 
une note en clé de a. Il doit reconnaître 
du premier coup le la sur la dernière 
igne de la clé de fa. 


Mon petit chat 


15 NIVEAU GRAND DÉBUTANT / CD PLAGE 4 / Exir Méthode Bleue 


pprenez à l'enfant à dessiner la 
À phrase musicale de « Petit chat ». 

C'est un principe essentiel pour 
débuter au piano: dès les premières 
notes, chaque phrase doit être nuancée, 
ne jamais être jouée « pour rien ». C'est 
ainsi que l'enfant développera agilité et 
contrôle des doigts. Le pianiste Claudio 
Arrau conseillait de « ne jamais jouer deux 
notes avec la même force. C'est le seul 
moyen d'imiter la voix humaine ».* 

Demandez à l'enfant de jouer plus 

fort sur le mot « chat », qui tombe sur le 
fa, joué avec le 4° doigt de la main droite. 
Or, ce dernier est souvent très faible chez 


les débutants. Développez sa résistance. 
Le 4° doit être ferme du métacarpe 
jusqu'au clavier, un peu arrondi. Le 5°, 

au contraire, sera tendu car c'est 

un doigt court (encore Chopin!). Faites 
cela facilement. Voilà un bon début 

de technique. Remarquez que celle-ci 
est complètement liée à la musicalité, 

au petit crescendo musical vers le mot 
«chat »: c'est cela qui développe le doigt. 
Bref, l'enfant commence à raconter 

une histoire musicale, à chanter avec 

les doigts (Chopin). C'est gagné! 

4. Arrau parle. Conversations avec Joseph Horowitz, 
Ed. Gallimard, Paris, 1985. 


e La Rencontre 


15 NIVEAU GRAND DÉBUTANT / CD PLAGE 5 / Exir Méthode Béra-Tagrine 


e morceau permet d'apprendre 
| à jouer avec les deux mains 

ensemble et dans les deux 
clés. Nathalie Béra-Tagrine est une 
remarquable musicienne dont 
la mère, la pianiste Nadia Tagrine, 
étudia avec Samson François et Geôrgy 
Sebôk. Cette méthode est bien pensée 
et progressive, très musicale. 

Ici, faites écouter la rencontre entre 


chaque blanche de la main gauche 

(ex.: le do) et chaque note de la main 
droite (mi du 2° temps, etc.). L'enfant 
apprend à lever les mains entre chaque 
mesure, à respirer et à phraser. 

Les carrures de mesures sont très 
simples: deux fois un groupe de 

deux mesures. Remarquez aussi le 
diminuendo à la fin de chaque ligne. 
Déjà, il nous invite à un discours musical. 
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Jean-Chrétien Bach Menuet en do majeur 


1 NIVEAU DÉBUTANT / CD PLAGE 6 


e morceau apprend à faire la 
(; différence entre le lié et le détaché. 

Ôtez doucement les notes avec 
le doigt afin que le son ne soit pas sec. 
Faites chanter la main gauche, sinon on 
ne peut pas jouer ! Sentez le balancement 
de la mesure à trois temps, puis la 
musique par quatre mesures. La 4° se 


suspend sur une question, une attente, 
tandis que la 8 apporte une réponse 

qui apaise. L'enfant doit interpréter 

cette petite pièce en s'efforçant de la 
raconter comme une histoire, et non pas 
seulement jouer les notes. C'est ainsi que 
l'on progresse: en n'étant pas seulement 
pianiste mais musicien! 


Léopold Mozart Menuet en do majeur 


15 NIVEAU DÉBUTANT / CD PLAGE 7 


remières doubles notes. Écoutez 
Pis sont jouées bien ensemble, 
et notez la différence entre les 
deux sons: sur la tierce mi-sol, il faut ne 
pas jouer fort le pouce (mi), mais faire 
sonner davantage le sol, joué avec le 
2° doigt tendu. Ce morceau doit aussi 
être balancé à trois temps. Mes. n°2, 
le début de phrase (mi, sol) ne doit pas 
être fort car ces deux croches ne sont 


qu'un élanÿ. En revanche, mes. n°3, le 
temps fort est au petit doigt de la main 
droite: do aigu. Pour le faire sonner, 

il faut peser avec le 5° doigt tendu et 
ferme dans la touche. Le 5° doit toujours 
résister un peu pour faire entendre les 
sommets aigus des phrases musicales. 
Voilà encore de la technique liée à la 
musicalité ! 

5. On l'appelle une « anacrouse ». 


W.A. Mozart Menuet en fa majeur 
15 NIVEAU DÉBUTANT / CD PLAGE 8 


aété composée... à l'âge de 6 ans! 

Faites fredonner à l'enfant ce petit 
menuet. Puis il doit sentir le temps fort 
de la mesure et rendre ferme son 3° doigt 
(fa, 1" note) pour la faire sonner. Ce 
morceau est gai, c'est une sorte de 
badinerie, il faut ressentir son caractère. 
Et aussi goûter une chose intéressante: 
Mozart écrit une dissonance : mi qui 
rencontre fa (mes. 4). Cela sonne faux. 
Mozart se serait-il trompé ? Bien sûr que 


| a première œuvre de Wolfgang 


non! Wolfgang est seulement espiègle, 

il fait une farce. Pesez avec la main 

dans le mi de haut en bas, doigt ferme. 
Notez comment il frotte avec la note en 
dessous. Puis allégez la « résolution », 

le fa qui suit, en laissant remonter la main 
souplement. Les appoggiatures sont très 
fréquentes dans la musique de Mozart. 
Récitez la musique par groupes de quatre 
mesures. || ne faut jamais presser les 
terminaisons et respirer (couper) entre 
ces petits bouts d'histoire. 


Telemann Menuet en sol majeur 
1& NIVEAU DÉBUTANT / CD PLAGE 9 


fin de mémoriser cet air un peu 
À: voici comment vous y prendre: 
Vous devez bien connaître la main 
gauche dans l'oreille et les doigtés. 
Jouez cette main gauche dans 
la nuance et moins fort que la droite. 
+ Apprenez les cadences: le professeur 
doit les expliquer. 
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—+ Pour contrôler le déroulement du 
temps dans les croches sans les presser, 

il faut entendre les sons qui tombent sur les 
temps et penser les doigtés qui tombent 
sur les temps. C'est ainsi que l'on dompte 
ses doigts. Sans cette écoute des notes 
des temps, les doigts « savonnent », on ne 
les contrôle plus, et alors on se trompe! 


Clementi 
Arietta en do majeur 


15 NIVEAU DÉBUTANT 
CD PLAGE 10 


ne jolie pièce qui nécessite 
ÙU l'indépendance des mains. 
Regardez les liaisons. Entre 
chaque petit arc, il faut couper le son. 
Cela s'appelle « respirer ». C'est le plus 
important dans la musique: phraser, 
respirer. Sinon, l'auditeur ne comprend 
rien à ce qui est joué! Liez toujours 
la main gauche d'une note à l'autre. 
Mais à la main droite, séparez entre 
les petits arcs. Remarquez qu'avant 
et après la coupure, c'est la même note 
(do, mi-sol -> sol-fa, fa). Allégez le poids 
de la main sur la première des deux notes 
semblables. || est beaucoup plus facile 
de couper quand on a la main légère! 
Puis deux mains ensemble. Hélas, c'est 
difficile l'indépendance... Bien sûr! C'est 
pourquoi il faut s'entraîner, lentement, 
et se contrôler. C'est cela aussi le travail 
du piano! 


Schumann 
Album pour 
la jeunesse, 
Petit morceau 


15 NIVEAU DÉBUTANT 
CD PLAGE 11 


C ette pièce permet d'apprendre 

à chanter deux voix en parallèle. 

Il n'est pas naturel de jouer des 
sons qui vont dans le même sens, car nos 
mains regardent «à l'envers » au piano, 
comme si elles étaient fâchées. Pour aller 
vers l'aigu à la main droite, on va vers le 
petit doigt (5°), mais à la main gauche, 

on va vers le pouce ! Inutile de jouer 
d'horribles exercices. Mieux vaut essayer 
d'interpréter cette jolie pièce en nuançant 
chaque main, en s'efforçant de jouer plus 
intense (plus chaud) vers l'aigu à chaque 
main. Pour cela, il faut aller vers le 5° doigt 
à la main droite, mais vers le pouce à 

la main gauche. Sentir son toucher et 
s'écouter jusqu'à ce que cela soit musical. 
On pratique le piano pour jouer de la belle 
musique, il ne faut jamais l'oublier! 


Franck Les Plaintes 
d'une poupée 


15 NIVEAU MOYEN 
CD PLAGE 12 


ouveau rythme: noire pointée/ 
N double croche. lci, la phrase a un 

petit sommet dans l'aigu: si-ré, 
si-la.. Là encore, l'éducation de la main 
est liée à la musicalité: pour faire sonner 
ceré aigu, il faut tendre le petit doigt (5°). 
Regardez le muscle de l'enfant sur le côté 
de la main: il se développe! 
+ Au premier temps de la mes. n°10, 
Franck écrit une appoggiature à chaque 
main. Ce sont des notes qui créent 
une tension, un frottement, puis cela 
s'adoucit. Comment la réaliser ? Il faut 
prendre ce do à la main droite et ce mi à 
la main gauche en descendant un peu le 
poignet du haut vers le bas afin de peser 
dans les notes. Préparez ce petit geste 
en étant léger sur les notes précédentes 
(si, si, si main droite et si, ré#, si main 
gauche). Les poignets doivent descendre 
un tout petit peu, et bien ensemble. 


Mes.1à6 


Séparez bien ! 


VV 


SRE 


Chopin Valse en la mineur 


15 NIVEAU MOYEN / CD PLAGE 13 


as facile de jouer des œuvres très 
Pie: Tous les grands pianistes 
les ont interprétées ! L'essentiel ici 
est de faire entendre toutes les petites 
respirations entre les phrases. Pour 
chaque phrasé, il y a un geste, comme 
un coup d'archet de violon. Il faut aussi 
supprimer les mouvements inutiles 
qui viendraient découper la phrase. 
— Le premier mi n'est qu'un élan. 
Touchez-le sans poids, main en l'air. 
Puis tombez dans le 1* temps (le Ja, 
1° croche) ; donnez-lui du poids. Ensuite, 
pour la-si-do, ne bougez plus la main! 
Faites de même avec le petit arc suivant. 
+ Juste avant la mes. n°3, respirez 
du poignet. Chopin observait: « En 
chaque endroit qui exigerait du chanteur 
une inspiration, le pianiste doit veiller à 
lever le poignet. » Donc, levez! Et Chopin 
poursuit: «pour le laisser retomber sur 
la note chantante avec la plus grande 
souplesse imaginable ».$ Donc, abordez: 
si-do-ré-la-sol-fa. (mi-fa) mi-ré#-mi-i 
en retombant du poignet. Enfin, une fois 
la phrase commencée, ne bougez plus le 
poignet, ni de haut en bas, ni de bas en 
haut. Dessinez sa courbe d'un seul trait 
de pinceau. Usez du geste latéral 


2 3 


En 


du poignet (de côté) car c'est ainsi que 
l'on garde le contact de la pulpe des 
doigts avec le clavier. Souvenez-vous: il 
ne faut pas découper les phrases par des 
gestes inutiles (haut-bas) du poignet. 

+ Mes. n°21, passage rapide: 

Voyez ce rythme pour le solfège. Tapez 
une pulsation et dites « un-deux-trois » 
puis «un-deux-trois quatre-cinq » puis 
«un-deux-trois-quatre ». 

Pour jouer l'arpège proprement quand 
vous passez le pouce, ne faites aucun 
geste vertical du poignet (de haut en bas 
ou de bas en haut). C'est la condition 
pour garder le contact de la pulpe 

des doigts avec les touches. Si l'on lève 

le poignet, on le perd. Relevez la main 

et vous verrez que cela déconnecte 

(mot à la mode) le gras du doigt 

du clavier, et donc vos sensations! 
Apprenez bien la voix du milieu 

de la main gauche: si (avec le 2° doigt) 
va au sol# (3° doigt). En jouant, écoutez- 
la. C'est une condition pour jouer 
proprement votre arpège de la main 
droite. Mais oui, tout compte! + 

6. Ce propos a été rapporté par une élève directe de 


Chopin, M" Emilie von Gretsch, cf. J.-J. Eigeldinger, 
Chopin vu par ses élèves, Fayard, 2006. 


1 1 2 
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Gien er 


Dans cet arpège à la m. droite, ne cassez surtout pas le poignet en passant le pouce. C'est la condition pour garder le contact avec le clavier. 
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Franck Les Plaintes 
d'une poupée 


15 NIVEAU MOYEN 
CD PLAGE 12 


ouveau rythme: noire pointée/ 
N double croche. lci, la phrase a un 

petit sommet dans l'aigu: si-ré, 
si-la.. Là encore, l'éducation de la main 
est liée à la musicalité: pour faire sonner 
ceré aigu, il faut tendre le petit doigt (5°). 
Regardez le muscle de l'enfant sur le côté 
de la main: il se développe! 
+ Au premier temps de la mes. n°10, 
Franck écrit une appoggiature à chaque 
main. Ce sont des notes qui créent 
une tension, un frottement, puis cela 
s'adoucit. Comment la réaliser ? Il faut 
prendre ce do à la main droite et ce mi à 
la main gauche en descendant un peu le 
poignet du haut vers le bas afin de peser 
dans les notes. Préparez ce petit geste 
en étant léger sur les notes précédentes 
(si, si, si main droite et si, ré#, si main 
gauche). Les poignets doivent descendre 
un tout petit peu, et bien ensemble. 


Mes.1à6 


Séparez bien ! 


VV 


SRE 


Chopin Valse en la mineur 


15 NIVEAU MOYEN / CD PLAGE 13 


as facile de jouer des œuvres très 
Pie: Tous les grands pianistes 
les ont interprétées ! L'essentiel ici 
est de faire entendre toutes les petites 
respirations entre les phrases. Pour 
chaque phrasé, il y a un geste, comme 
un coup d'archet de violon. Il faut aussi 
supprimer les mouvements inutiles 
qui viendraient découper la phrase. 
— Le premier mi n'est qu'un élan. 
Touchez-le sans poids, main en l'air. 
Puis tombez dans le 1* temps (le Ja, 
1° croche) ; donnez-lui du poids. Ensuite, 
pour la-si-do, ne bougez plus la main! 
Faites de même avec le petit arc suivant. 
+ Juste avant la mes. n°3, respirez 
du poignet. Chopin observait: « En 
chaque endroit qui exigerait du chanteur 
une inspiration, le pianiste doit veiller à 
lever le poignet. » Donc, levez! Et Chopin 
poursuit: «pour le laisser retomber sur 
la note chantante avec la plus grande 
souplesse imaginable ».$ Donc, abordez: 
si-do-ré-la-sol-fa. (mi-fa) mi-ré#-mi-i 
en retombant du poignet. Enfin, une fois 
la phrase commencée, ne bougez plus le 
poignet, ni de haut en bas, ni de bas en 
haut. Dessinez sa courbe d'un seul trait 
de pinceau. Usez du geste latéral 


2 3 


En 


du poignet (de côté) car c'est ainsi que 
l'on garde le contact de la pulpe des 
doigts avec le clavier. Souvenez-vous: il 
ne faut pas découper les phrases par des 
gestes inutiles (haut-bas) du poignet. 

+ Mes. n°21, passage rapide: 

Voyez ce rythme pour le solfège. Tapez 
une pulsation et dites « un-deux-trois » 
puis «un-deux-trois quatre-cinq » puis 
«un-deux-trois-quatre ». 

Pour jouer l'arpège proprement quand 
vous passez le pouce, ne faites aucun 
geste vertical du poignet (de haut en bas 
ou de bas en haut). C'est la condition 
pour garder le contact de la pulpe 

des doigts avec les touches. Si l'on lève 

le poignet, on le perd. Relevez la main 

et vous verrez que cela déconnecte 

(mot à la mode) le gras du doigt 

du clavier, et donc vos sensations! 
Apprenez bien la voix du milieu 

de la main gauche: si (avec le 2° doigt) 
va au sol# (3° doigt). En jouant, écoutez- 
la. C'est une condition pour jouer 
proprement votre arpège de la main 
droite. Mais oui, tout compte! + 

6. Ce propos a été rapporté par une élève directe de 


Chopin, M" Emilie von Gretsch, cf. J.-J. Eigeldinger, 
Chopin vu par ses élèves, Fayard, 2006. 


1 1 2 


= L 
re ee — 
EE — 


Gien er 


Dans cet arpège à la m. droite, ne cassez surtout pas le poignet en passant le pouce. C'est la condition pour garder le contact avec le clavier. 
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Pédagogie 


LE JAZZ de 
Paul Lay 


Notre jazzman vous propose une initiation 


par étapes à un genre musical né des chants de travail 


des populations afro-américaines : le blues. 
Une invitation à improviser et à chanter sur cette 
musique venue du sud des Etats Unis. 


onjour à tous, pour ce numéro 
consacré à la reprise du piano, 
je voudrais ouvrir un cycle 
sur le blues. Et ici, ce sera 
le premier volet. Voici donc un blues, 
l'une des composantes essentielles 
du jazz. 


Nous parlerons un peu d'improvisation, 


mais je voudrais surtout attirer 
votre attention sur la transposition 
(mélodie et grille harmonique) 
d'un morceau. 


+ À Simple Blues est découpé 

en trois parties: 
Un thème A. 
Un thème B (légèrement varié). 
Une partie C pour l'improvisation. 


Notions fondamentales: 

de manière générale, un blues 

se compose de 12 mesures et 

est basé sur 3 degrés différents: 
les 1°, 4° et 5° degrés. Nous allons 
le voir en détail un peu plus loin. 


— Pour ce numéro, je vous parlerai 
surtout de vous entraîner à jouer 

ce morceau. Prenez le temps 

de bien analyser sa structure 

et sa mélodie afin de vous amuser 

à le transposer dans d'autres tonalités. 
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Travail du morceau 
et interprétation 
Avant tout, veillez à la stabilité 


du tempo, pratiquez avec le métronome, 


et faites-le swinguer ! Mettez-le sur tous 
les temps, puis sur les temps 1 et 3, 
puis 2 et 4. Balancez-vous avec lui. 

et la mélodie. 


— Partie A: pour bien identifier 

et incorporer le son des 4 accords 
fondamentaux du blues, je vous 
conseille de le travailler d'abord selon 
la version main gauche, portée 

du bas. Chantez bien la mélodie 

à la main droite. Cherchez avant tout 
à avoir un son rond, lumineux. 
N'oubliez pas que c'est surtout 

du chant, donc une déclaration. 


+ Partie B: je vous recommande 

la même attention que plus haut. 

On ajoute à chaque fois la double note, 
qui est la tonique de l'accord. 

C'est un son caractéristique du blues 
au piano. 


Analyse, transposition 

et improvisation 

Séquence l:il est fondamental 

de comprendre la structure du blues, 
notamment par sa séquence 
harmonique. Il s'agit d'une forme » 


BIO EXPRESS 


Paul Lay est pianiste 

et compositeur. |l a étudié 

au conservatoire de Toulouse 
puis au CNSM, département 
jazz et musiques improvisées. 
En 2014, il reçoit le grand 

prix du disque de jazz 

de l'académie Charles Cros 
pour son album Mikado. 

En 2016, l'Académie 

du jazz l'élit meilleur artiste 
jazz français de l'année. 

Dans son disque, Thanks 

a million, avec le trompettiste 
Éric Le Lann, il rend hommage 
à Louis Armstrong. 

Son dernier album, Deep 
Rivers, est sorti en janvier 
2020 chez Laborie Jazz. 
paul-lay.com 


Séquence 1 


Apprenez la structure du blues de 12 mesures avec les degrés, amusez-vous à le transposer. 


ler degré 


9 Vème degré IVème degré ler degré 


Séquence 2 


Chantez la mélodie et analysez le thème avec les fonctions des notes (par ex. : le 1 est la tonique de l'accord, le 3 est la tierce...). 


[IR Ne 0 
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Pédagogie 


Séquence 3 


Transposez le morceau dans d'autres tons, à l'aide du canevas de la séquence 2. 


» de 12 mesures, divisée en 3 parties Pour finir : je vous recommande 

de 3 mesures. d'écouter Robert Johnson, 
Mesures 1 à 4: 1° degré. W.C. Handy, Bessie Smith, Jelly Roll 
Mesures 5 à 8: 4° degré Morton, et pour les geeks du blues/ 

(2 mesures) et 1‘ degré (2 mesures). boogie-woogie au piano, passez-vous 
Mesures 9 à 12: 5° degré (1 mesure), Jimmy Yancey et Pete Johnson, 

4 degré (1 mesure) et 1° degré et relevez leurs phrases. + 


(2 mesures). 


+ Analysons maintenant la mélodie 

de ce blues. Nous allons nous intéresser 
aux notes qui la composent, et à leurs 
fonctions par rapport aux accords. 
C'est-à-dire s'il s'agit de la tonique, 

de la seconde, de la tierce, etc., 

et ce pour chaque note de ce morceau. 
I s'agit donc de la séquence 2 


Séquence 3: maintenant, essayez 
donc de transposer ce morceau, 

par exemple un ton plus haut en sol, 

à l'aide du canevas de la séquence 2. 
C'est un excellent travail qui mobilise 
la mémorisation, l'oreille et la théorie. 
Il'faut vraiment le prendre comme 

un jeu. Je reviens toujours à cela: 
avant tout, c'est du chant! 

Chantez la mélodie, mémorisez-la 

et analysez les notes pour ensuite être 
capable de reproduire cet air à partir 
d'une autre tonalité (débuts 

de réalisation de la mélodie transposée 
sur la séquence 3). 


+ Pour l'improvisation, amusez-vous 
pour l'occasion à vous donner une petite 
contrainte: utilisez seulement les notes 
du thème, mais dans l'ordre que vous 

le souhaitez. 


w 
= 
a 
Z 
«< 
CE 
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Guiomar 
Novaes 


POUR ALLER PLUS LOIN 


ne mystérieuse musique se dégage 

de ces Papillons, op. 2 de Robert 

Schumann. Composés en même 

temps que les Variations sur le 
nom « Abegg », op. I. ils sont, comme elles, 
un enchaînement d'atmosphères contras- 
tées, contradictoires, exaltées, rêveuses, 
gracieuses, sur lesquelles passent des 
ombres inquiétantes, fuyantes. Pour bien 
les dominer, il faut avoir la main légère, 
mais être également capable, en un ins- 
tant, de s'incruster dans la profondeur 
du clavier sans jamais insister. Être là et 
dans le même temps ne pas s'apesantir, 
savoir s'effacer.. Qui mieux que Guiomar 
Novaes (Vox), Alfred Cortot (EMI-Warner) 
et Nelson Freire (Decca) ont su animer les 
personnages imaginaires de ce bal costu- 
mé dont les personnages se dispersent au 
petit matin quand une sonnerie de cloches 
émerge du brouillard d'accords qui vont 
s'évanouissant peu à peu ? || y a dans 
leur jeu précis, jusque dans le vaporeux, 
matière à saisir l'esprit d'une musique 
fantasque, insaisissable au premier coup 
d'œil. Alterner leurs interprétations sur 
YouTube est très instructif sur les liens 
qui les unissent. 


» On retrouvera pareil mystère sonore, 
jeu imagé, quasi visuel, dans les Danseuses 
de Delphes, premier des préludes du pre- 
mier livre de Claude Debussy. Il en existe 
un enregistrement sur piano mécanique 
par le compositeur lui-même dont on n'est 
pas certain qu'il soit fidèle à sa propre 


Tr 


Michelangeli 


Par Alain Lompech 


musique. |l faudra lui préférer une vidéo 
sur YouTube où l'on voit les mains d'Arturo 
Benedetti Michelangeli sur le clavier: 
ce rapport geste/son est essentiel pour 
tenter de s'en imprégner... avant de se 
lancer soi-même. Toujours sur YouTube, 
bien écouter l'interprétation, sans doute 
plus spirituelle et hédoniste, de Catherine 
Collard, plus « dansante » aussi, celle 
à la sonorité plus enjôleuse de Walter 
Gieseking (Warner), au tempo peut-être 
un peu lent, en tout cas changeant, et si 
différente de celui de la vision d'Yvonne 
Lefébure (Fy), dont les danseuses sont 
vives et délicates. Comme il faut s'im- 
prégner de l'épure fabuleuse de Monique 
Haas (DGG), qui semble jouer suspendue 
au-dessus d'une mer bleue miroitant de 
reflets changeants. 


Changement à vue avec la Sonate 
K. 332 en fa majeur de Mozart ? Bien moins 
qu'on pourrait le croire: la précision d'arti- 
culation exigée par la musique de Wolfgang 
Amadeus n'est ni plus ni moins grande que 
celle demandée par Debussy. Sa musique, 
tout aussi théâtrale, fait naître autant 
d'images ; elle est tout aussi colorée par 
les sonorités d'un orchestre imaginaire, 
pour ne rien dire des personnages d'opéra. 
Il faut une fois encore filer sur YouTube 
— quelle mine inépuisable ! — pour écouter 
Andräs Schiff (Decca), qui, malgré une 
prise de son pointue, s'ébroue avec esprit 
et bonhomie dans le premier mouvement, 
sans avoir l'air d'y toucher, mais avec une 


Rosana 
Martins 


élégance et une présence captivantes qui 
semblent être le reflet d'une discussion 
enjouée. Chercher ensuite la version de 
Nelson Freire (Alphée), qui ouvre un récital 
capté en public à Toronto, pour admirer 
combien le Brésilien élargit les perspec- 
tives du clavier à ceux d'un orchestre 
imaginaire avec une tension dramatique 
irrésistible qui évoque l'opéra. S'arrêter 
enfin sur le clavier étincelant, allant, d'une 
simplicité confondante dans sa façon 
de varier articulations et couleurs sans 
jamais dévier de sa trajectoire de la pianiste 
Rosana Martins (Connoisseur Society). 


D'apparence simple, la Valse en la 
mineur, op. posthume de Chopin met quel- 
quefois les plus grands pianistes dans 
la situation d'avoir si peu de choses à y 
faire qu'ils s'y perdent un peu en voulant 
lui donner une « dimension » qu'elle n'a 
pas... Ne soyons pas étonné si un tout 
jeune garçon de 11 ans, Charles Heisser 
(YouTube), alors élève du CRR de Paris, 
l'a jouée avec une simplicité, un calme et 
une sonorité de rêve. Le fils des pianistes 
Jean-François Heisser et Marie-Josèphe 
Jude avait certes de bons antécédents, 
mais ce jeu-là, libre et rigoureux, n'appar- 
tenait déjà qu'à lui. Tout autre est Pavel 
Kolesnikov (YouTube), filmé lui aussi en 
public, pas moins inspiré mais sans doute 
plus gourmé et sollicitant sans doute bien 
plus le texte que son tout jeune confrère. 
Voilà au moins deux façons de jouer avec 
justesse cette petite bluette piégeuse. + 
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À VOTRE PORTÉE 


Redécouvrir 
Kozeluch 


Ces six sonates 

faciles pour piano 

du compositeur tchèque 
contemporain 

de Mozart expriment 

la quintessence 

du style classique. 


KOZELUCH 


 Kozeluch 

Édition intégrale des « Sonates 

pour clavier », vol. 3, par Christopher 
Hogwood (Bärenreiter) 
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ais qui est Leopold Kozeluch ? 
Si son nom reste assez 
méconnu aujourd'hui, le 
compositeur bohémien (1747- 
1818) inspirait autant d'admiration que 
ses illustres confrères — Haydn, Mozart 
et Beethoven - au XVIII siècle. Arrivé 
à Vienne en 1778, il acquit en peu de 
temps une forte notoriété en tant que 
compositeur, pédagogue et éditeur. 
Sa musique remplissait les domiciles 
des Viennois tout comme les grandes 
salles de Prague et de Londres, et sa 
réputation lui procura l'ancien poste 


de Mozart à la Cour impériale d'Autriche. 


On fait l'éloge de « son style naturel et 
gracieux et (de) ses harmonies pures », 
note Charles Burney, l'éminent historien 
de l'époque. Pour ses contemporains, 

il fut incontestablement le compositeur 
le plus aimé de son temps, et ce 
lorsque Haydn et Mozart étaient 

au sommet de leur carrière! Vient 
ensuite l'époque romantique, 

et les œuvres de Kozeluch, pleinement 
ancrées dans le style galant classique, 
passent de mode et tombent dans 
l'oubli. Or tout récemment, l'intégrale 
de ses sonates pour piano a fait l'objet 
d'une édition pionnière menée par le 
grand spécialiste baroque Christopher 
Hogwood avant sa disparition. De cette 
cinquantaine de sonates, six ont été 
choisies pour leur niveau accessible 

et leur valeur pédagogique, et sont 
réunies ici dans un volume destiné 

aux grands débutants et aux amateurs 
du style classique. 


Ces six sonates font la part belle aux 
valeurs classiques : équilibre formel, 
lisibilité harmonique et symétrie 

de phrase. On tombe d'emblée sous 

le charme des mélodies élégantes, 
lesquelles s'écoulent facilement sous 
les doigts, même si quelques éclats 
virtuoses nous invitent à relever le défi. 
L'absence de doigtés, seul bémol de 


cette édition soignée, demande toutefois 
de solides connaissances de l'instrument 
et un suivi pédagogique. Malgré cela, 
l'écriture se montre parfaitement 
adaptée et naturelle, comme l'illustre la 
Sonate n°37 qui incarne l'esprit élégant 
et vif, si valorisé à l'époque. Vigueur et 
lyrisme s’allient dans les deux thèmes 
du premier mouvement; la main droite 
brille aux côtés d'une main gauche riche 
et tout aussi expressive. Si l'architecture 
et le discours demeurent simples, cela 
permet à un débutant de saisir les bases 
théoriques grâce à la limpidité des idées. 
Kozeluch, qui trouvait les capacités 
expressives du piano-forte supérieures 

à celles du clavecin, se révèle maître 
d'une expression épurée et délicate, ce qui 
correspond parfaitement à la légèreté 
de son instrument préféré mais aussi 

à la clarté du piano moderne. Si Haydn, 
Mozart et Beethoven se démarquaient 
par une forte individualité de style, 
Kozeluch, avec les sonates, dessine 

un beau panorama du style classique, 
qui réunit des traits fondamentaux 
développés de manière beaucoup 

plus radicale par ses confrères. On voit 
dans les trois dernières sonates de 

ce volume une plus grande profondeur 
d'expression et une complexité 

où l'on croit entendre le chant exquis 

de Mozart et l'humour pétillant 

de Haydn. L'année Beethoven nous 
donne l'heureuse occasion de découvrir 
le patrimoine musical de cette époque 
en puisant dans des répertoires moins 
connus mais tout aussi fascinants. 

À l'instar des enquêtes menées par 
Jean-Efflam Bavouzet (The Beethoven 
Connection), Rudolf Buchbinder 

(The Diabelli Project) et d'autres, 
plongeons-nous aussi dans l'histoire, 

au temps d'une période florissante 

où les compositeurs, aujourd'hui 
célèbres ou tombés dans l'oubli, 
portaient tous haut la pensée lumineuse 
du XVIIIS siècle. + Melissa Khong 


published London 1807 


Sonata 37 


Moderato 


LL À 
(# sh 
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PIANOS À LA LOUPE 


Les pianos de... 


PAUL LEWIS 


CE COLORISTE DU CLAVIER QUI VIENT 

DE FAIRE PARAÎTRE UN ALBUM DE PIÈCES 
COURTES ET INTIMISTES DU MAÎTRE DE BONN 
REVIENT SUR LES INSTRUMENTS DE SA VIE. 


Votre piano de travail 


J'ai deux pianos dans mon studio: un 
Steinway D et un Yamaha C7. Je fais la plupart 
de mon travail de base sur le Yamaha, dont la 
sonorité neutre me permet de faire table rase 
et d'explorer mes propres idées de couleurs 
sans être influencé par celles du piano. La re- 
cherche de couleurs m’a toujours fasciné par 
sa nature évolutive et par sa capacité à se trans- 
former selon le répertoire, l'instrument et 
même les expériences de vie! La musique de 
Schubert, par exemple, nous fait découvrir une 
richesse de nuances ouatées. Celle de Beethoven 
impressionne par son immense éventail 
d’approches — contraste et drame dans ses 
sonates, tendresse et introspection dans ses 
surprenantes Bagatelles. Une fois le travail de 
base terminé, je retourne à mon Steinway et à 
ses couleurs envoüûtantes. 


Celui de votre enfance 


Avant d’avoir un instrument à la maison, je me 
faufilais dans la grande salle de l’école, où il y 
avait un piano droit Danemann, un modèle 
assez courant dans les établissements scolaires 
anglais de mon enfance. Ensuite, j’ai travaillé 
sur de nombreux Yamaha à la Chetham's 
School of Music et sur un piano droit Rogers 
que mes parents ont acheté plus tard. 
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À l’époque, mes préférences pour certains 
claviers venaient intuitivement. C’est seule- 
ment plus tard que les subtilités du mécanisme 
et de l’instrument ont été consciemment inté- 
grées à mon travail. Mes préférences de réper- 
toire changeaient aussi avec les pianos sur 
lesquels je travaillais. Jeune, j'étais très attiré 
par des œuvres virtuoses russes, le répertoire 
classique ne m'’intéressait pas! Mais avec la 
découverte de pianos polyvalents et plus raffi- 
nés, les compositions de Mozart, Beethoven et 
Haydn sont devenues mon pain quotidien. 


Le clavier idéal 


Celui-ci doit me subjuguer par son caractère et 
sa sonorité. Rien de trop lourd au niveau du 
toucher car cela empêche de jouer rapidement 
et doucement en même temps, mais juste ce 
qu’il faut pour ressentir le contact avec le son. 
Les pianos d’hier me fascinent particulière- 
ment. J’adorerais avoir un Bechstein des années 
1910-1920 ou un Steinway D du tout début du 
xx° siècle, deux périodes exceptionnelles, dont 
les univers sonores sont complètement dis- 
tincts. Cela dit, je n’abandonnerai jamais mon 
Steinway D. C’est un instrument extraordinaire, 
fabriqué en 1982. Il possède la richesse et l’am- 
pleur sonores de cette époque. Ce piano m'’en- 
chante. Il est, à tous les égards, mon idéal. + 
Propos recueillis par Melissa Khong 


BEETHOVEN 

«Für Elise », Bagatelles 

op. 33, 119 et 126, 

pièces pour piano 

Harmonia Mundi, 2020 

+ Après avoir enregistré 
l'intégrale des sonates 

de Beethoven, le pianiste 
britannique fête les 250 ans 
du compositeur 

à travers des œuvres 
moins connues. Les trois 
opus de Bagatelles portent 
toutes les caractéristiques 
stylistiques de leur auteur 
— contrastes bouillonnants, 
créativité inouïe, humour 
et noblesse. Or la 

forme succincte révèle 
également un discours 
tourné vers l'intérieur, 

où s'abrite une même 
intensité d'expression. 

Le piano feutré et intime 
de Paul Lewis fait la part 
belle au grand lyrisme 

des œuvres, mais il sait 
aussi surprendre, comme 
l'illustre l'étonnante 
Fantaisie op. 77 audacieuse 
et enfiévrée. 


Cinq pianos 


droits à l'étude 


QUE VOUS SOYEZ UN DÉBUTANT, UN AMATEUR OÙ UN PIANISTE CONFIRMÉ, 
ILEST PARFOIS DIFFICILE, DANS CE MARCHÉ PLÉTHORIQUE DU PIANO, DE TROUVER 
CORDE(S) À SON ARC. NOUS AVONS SÉLECTIONNÉ POUR VOUS CINQ MODÈLES 
DE MOINS DE 5000 € À PRESQUE 40 000 €, QUI SONT SANS CONCESSION. 
QUALITÉ DE FABRICATION ET FIDÉLITÉ DE LA RESTITUTION SONORE SONT 
AU RENDEZ-VOUS POUR QUE VOUS PUISSIEZ PROFITER PLEINEMENT 
DE VOTRE FUTUR INSTRUMENT VERTICAL. Par Paul Montag 


Samick 
JS5 Six 


’entreprise coréenne 
L Samick est installée à 

Incheon depuis 1958. 
Elle nous propose cette 
variante « Sixty » du JS-115. 
L’instrument, assurément du 
plus bel effet dans sa décli- 
naison en loupe d’érable, est 
confectionné en Indonésie. 


’est à Eisenberg, dans 
Cr: de l’Allemagne, 

qu’a été fondée, en 
1877, par la famille Geyer, 
la discrète marque Wilhelm 
Steinberg. Elle produit 
aujourd’hui la plupart de ses 
instruments en Chine, sauf 
sa série « Signature », qui 


Il est équipé de marteaux 
FEW Filzfabrik Wurzen et 
de cordes Rôslau, tous deux 
fabriqués en Allemagne. Le 
chevalet est en érable massif, 
avec une semelle en multiplis 
de 5 mm d'épaisseur. 

Ce Samick accompagnera 
le musicien pendant de lon- 
gues années. Car la qualité 
de fabrication est bien là, il 
ne s’agit pas d’un piano au 
rabais, malgré ce que peut 
faire penser son prix. La 
marque étant un des leaders 
dans le monde pianistique, 
elle est toujours à la pointe 
de l’innovation technique. 
L'instrument dispose par 
exemple d’un ralentisseur 
de cylindre, ce qui est rare 


dans cette gamme de prix, et 
demeure bien pratique pour 
éviter de se prendre le cou- 
vercle sur les doigts! 

La prise en main est facile 
et le clavier procure de 
bonnes sensations. Bien que 
d’entrée de gamme, l’instru- 
ment permet de réaliser de 
belles nuances et il restitue 
fidèlement les volontés du 
musicien. 


Avantage(s): le rapport 
qualité/prix et la finition 
Inconvénient(s): 

il reste un piano d'entrée 
de gamme 

+ Prix: 4615 € 

Dim. (cm): 115 x 148 x 55 
Poids (kg):185 


Wilh. Steinberg 


Signature 130 


continue à être fabriquée en 
Allemagne. 

De la table d’harmonie aux 
cordes, les différentes étapes 
de la fabrication de l’instru- 
ment sont effectuées à la main 
par les techniciens et facteurs 
de la maison. Concernant la 
mécanique, il s’agit d’une réa- 
lisation Renner et le clavier 
provient de chez Kluge. 
Lorsque l’on approche de 
cet instrument, une finesse 
de fabrication s’en dégage. 


C'est que chaque détail a son 
importance, de la courbure du 
couvercle à la visserie. On sent 
que le fabricant est sensible 
à chaque détail. Mais qu’en 
devient-il à la découverte 
du clavier ? Le son est rond 
et agréable, la prise en main 
demeure aisée et la restitution 
sonore, très bonne. On sou- 
haiterait cependant un spectre 
encore plus large, de manière 
générale, pour se laisser enva- 
hir par la qualité sonore de 


Pinstrument et par ses basses 
d’une belle richesse. 

Même s’il s’agit d’un piano 
très intéressant d’un point 
de vue technique et esthé- 
tique, et que la marque Wilh. 
Steinberg est présente depuis 
plus d’un siècle dans le pay- 
sage pianistique, il est certain 
que pour un prix de 15000 €, 
le pianiste est en droit d’hé- 
siter et de se tourner vers des 
marques plus (re)connues. 
C’est au moment de l’es- 
sayer qu’il faut faire taire les 
a priori et n’écouter que son 
ressenti. Vous prenez plaisir 
à jouer ? Le feeling passe bien 
entre le piano et vous? Dans 
ce cas, n'hésitez plus! 


Avantage(s): 

le soin du son 

et de la fabrication 
allemande 
Inconvénient(s): 

une meilleure ampleur 

du spectre sonore attendue 
— Prix : 14766 € 

Dim. (cm) : 129 x 145 x 65 
Poids (kg) : 210 
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SDP 


Yamaha YUS5 
Transacoustic 
TA2 


eader incontestable 
le et incontesté du mar- 

ché, la marque fondée 
à Hamamatsu, au Japon, le 
9 octobre 1887 par Torakusu 
Yamaha, propose un très 
beau piano droit équipé 
du tout dernier système 
TransAcoustic. Pour rappel, ce 


dispositif permet, grâce à une 
vibration de la table d’har- 
monie, d'utiliser le piano en 
mode silencieux tout en per- 
cevant le son d’une manière 
beaucoup plus réelle avec 
ce procédé breveté. Enfin, 
comme tout système silen- 
cieux, son volume est réglable 
au décibel près et on peut 
l'utiliser sans casque! 

/ Nouveau fleuron de la 
marque aux trois diapasons: 
ce YUS5, qui propose même 
une pédale tonale (la fameuse 
troisième pédale). Qualité de 
fabrication de tout premier 
ordre pour les marteaux et 
les cordes, qui sont un héri- 
tage du modèle SU7, dont les 
feutres sont similaires à ceux 
présents sur les pianos de 
concert de la marque nippone. 
D'un point de vue esthé- 
tique, ce piano massif est 


C. Bechstein Concert 8 


otalement hors normes, 
I ce piano vertical a été 

conçu par la marque 
créée à Berlin en 1853 et 
restée allemande à ce jour. 
De Claude Debussy à Artur 
Schnabel en passant par 
Jorge Bolet ou Dinu Lipatti, 
ils étaient tous friands 
de ce fabricant de piano. 
Aujourd'hui, C. Bechstein 
est très apprécié des pianistes 
Michel Dalberto et Chilly 
Gonzales. De quoi proposer 
un héritage pianistique de 
premier choix! 
Mais qu'est-ce qui dif- 
férencie au juste ce piano 
d’étude Concert 8 de ses 
« grands frères » verticaux ? 
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Sa qualité de fabrication, 
tout simplement! En ce qui 
concerne la conception, l’ins- 
trument se situe à la limite 
du piano droit et de sa ver- 
sion à queue. Sa réalisation 
nécessite pas moins de huit 
mois et cent quatre-vingts 
heures de travail. La table 
d'harmonie est en épicéa du 
Val di Fiemme (Dolomites) et 
toutes les pièces sont propres 
au fabricant. 

Le résultat s’en ressent dès 
que l’on s’installe derrière le 
clavier en ivorite. Il est rare 
qu’un piano droit procure 
autant de sensations et sur- 
tout de justesse au niveau 
du contrôle, qu’il s’agisse 
de phrasé ou de qualité 
sonore. Celui-ci sait se faire 
oublier au profit du pianiste 
afin qu’il puisse atteindre 
les limites qu’il s’est fixées. 
Techniquement, la méca- 
nique est du même acabit, 
elle permet de réaliser toutes 
les prouesses (in)imaginables. 
/ Une question peut alors 
se poser: vaut-il mieux un 
piano droit de la sorte ou 


immédiatement reconnais- 
sable grâce à son pupitre 
imposant. Mais qu’en est-il 
à l’utilisation? Dans la lignée 
de ce que fait Yamaha depuis 
de nombreuses années, il 
est sans surprises. On sent 
intuitivement que ce piano 
tiendra dans le temps et qu’il 
saura rester stable. La puis- 
sance est maîtrisée, le son est 
rond et l’instrument tient ses 
promesses sur sa capacité à 
retransmettre les volontés 
musicales du pianiste. 


Avantage(s): 

la qualité Yamaha 

et le système TransAcoustic 
(mode silencieux) 
Inconvénient(s) : 

on cherche encore... 

— Prix: 16300 € 

Dim. (cm): 131 x 152 x 65 
Poids (kg): 253 


sa version à queue pour le 
même prix? Tout dépend, 
en fait, à qui cet instrument 
s'adresse. Il se révélera par- 
fait comme second compa- 
gnon pour un professionnel. 
Il conviendra également à un 
amateur très éclairé qui n’au- 
rait pas forcément l’espace 
nécessaire pour installer un 
piano à queue. Et il trouvera 
aisément sa place dans les 
salles de concerts (les loges, 
par exemple) ou comme ins- 
trument de théâtre. 


Avantage(s) : 

le piano droit « ultime » 
Inconvénient(s): 

pour un usage exclusif 
— Prix: 38790 € 

Dim. (cm): 131 x 154 x 67 
Poids (kg): 255 


Steingraeber 
122T 


ondée à Bayreuth en 
Fr Steingraeber & 

Sôhne reste à ce jour une 
entreprise familiale, avec une 
production de 150 pianos par 
an. C’est l’une des marques 
qu’affectionnait Franz Liszt. 
Elle propose une gamme de 
pianos droits, dont le petit 
(par la taille, mais pas par le 
prix, ni par les qualités) 122T. 
Ÿ Que vous soyez adepte de 
basses rondes et profondes, 
d’un aigu cristallin ou encore 
d’une belle homogénéité dans 
les médium, cet instrument 
saura vous séduire. Avec sa 
hauteur de 122 centimètres, 
il est évident qu’il n’est pas 
en mesure de rivaliser avec 
des « plus grands ». Mais son 
rapport taille/puissance/plai- 
sir est vraiment bluffant. 
Il est équipé d’une méca- 
nique Renner et de marteaux 
fruits d’une collaboration 
entre les deux marques. 
/ Cet instrument a sa place 
dans les maisons les plus pres- 
tigieuses, du Festspielhaus 
de Bayreuth, bien sûr, à la 
Scala de Milan ou à l'Opéra 
de Malmëô. Et si vous vous 
imaginiez quelques instants 
à la place de Franz Liszt et de 
ses contemporains, le temps 
d’une paraphrase opératique 
follement virtuose? + 


Avantage(s): une grande 
précision pour le travail 
d'interprétation 
Inconvénient(s): le prix 
— Prix: 28730 € 

Dim. (cm) : 122 x 147 x 60 
Poids (kg): 215 


PAUL BEUSCHER 
Une enseigne mythique 


À DEUX PAS DE LA BASTILLE ET DE SON OPÉRA, 
L'ÉCHOPPE DU LUTHIER HYPPOLYTE 

« PAUL » BEUSCHER A BIEN CHANGÉ DEPUIS 

LES ANNÉES 1850, AVEC UNE OFFRE DE PARTITIONS 
ET D'INSTRUMENTS QUI NE CESSE DE S'ÉTOFFER. 


u côté de l'édition musicale, cette 
entreprise familiale, aujourd’hui 
dirigée par la famille Lemoine, 

a publié, dès les années 1940, de 
nombreuses chansons qui appartiennent 
désormais au patrimoine français et qui 
rayonnent dans le monde entier, de Nuits 
de Chine à La Java bleue, sans oublier les 
mythiques C’est si bon et La Vie en rose. 

Mais les éditions Paul Beuscher, c’est aussi 

un grand nombre de recueils consacrés 

à l'apprentissage musical et pianistique. 
L'équipe musicale vous accueille toujours 

au cœur de Paris, dans un espace de plus 

de 1000 mètres carrés, où toutes les familles 
d'instruments sont représentées (ne pas 
oublier que Paul Beuscher fut le premier 
importateur, dès 1960, des légendaires 
guitares Gibson). Dont, bien sûr, une large 
gamme de pianos acoustiques et numériques. 
Une équipe d’accordeurs saura préparer votre 
instrument et l’entretenir des années durant. 
Au cours de ces cent soixante-dix dernières 
années, l'enseigne a su évoluer avec son temps 
et son époque pour vous proposer à présent 
une vision contemporaine de la musique. 
Dans un lieu moderne et convivial, une 
équipe de musiciens passionnés est là pour 
vous conseiller au mieux, que vous soyez 
débutant ou que vous souhaitiez vous 
remettre au piano. N'hésitez pas à prendre 
rendez-vous par téléphone pour essayer votre 
futur instrument. 

Paul Montag 


PAUL BEUSCHER 
27-29, BOULEVARD BEAUMARCHAIS 
75004 PARIS 


1 Téléphone: 01 44 54 36 00 

email: contact.site@paul-beuscher.com 
Du mardi au samedi, 

de 11 heures à 19 heures sans interruption. 


La sélection 
de Paul Beuscher 


PIANO DROIT 
KAWAI K15 
LAQUÉ NOIR 4306 € 


Le K15 produit par Kawaïi est un piano d'excellente facture!, équipé 
de ce qui se fait de mieux actuellement sur le marché au niveau de 
sa conception: une table d'harmonie en provenance d'un quartier 
d'épicéa massif, une mécanique « Ultra-Responsive Action » propre 
à la marque nippone, sans oublier plusieurs éléments en aluminium. 
La qualité de fabrication est bien là. La manufacture, établie depuis 
1886 à Hamamatsu, a déposé, il est vrai, un très grand nombre de 
brevets depuis sa création. Parfait pour se remettre en selle, ce 
piano vous permettra d'aborder tout le répertoire, de Bach à nos 
jours, avec plaisir et surtout avec une très belle sonorité, grâce à la 
belle homogénéité de l'instrument et à ses qualités dynamiques. 


1. Hirotaka Kawaï, nommé président de la société en 1989, n'a-t-il pas déclaré: 
«(...) la recherche de la perfection n'est pas seulement un idéal... mais un dû »! 


PIANO NUMÉRIQUE 
YAMAHA CLP 735 B 2151€ 


Vous souhaitez plutôt acquérir un piano numérique vous permettant 
ainsi de travailler quand bon vous semble, sans contraintes horaires, 
avec en prime la possibilité de vous adonner à des styles plus contem- 
porains et modernes grâce à sa banque sonore riche et variée ? Ce 
piano numérique saura parfaitement vous contenter et vous divertir ! 
La gamme Clavinova — qui est devenue, au fil des années, un nom 
usuel pour désigner un piano numérique — nous dévoile ici sa toute 
dernière série CLP 700. Ces instruments sont équipés des échantil- 
lonnages des pianos à queue de concert Yamaha CFX et Bôsendorfer 
Imperial (la marque autrichienne appar- 
tenant désormais à Yamaha). Son clavier 
GrandTouch-S vous permettra d'obtenir 
une qualité de répétition de premier 
ordre et une très bonne sensation numé- 
rique lorsque vous l'utiliserez. || vous 
sera aussi possible d'adopter la tech- 
nologie Bluetooth pour le connecter à 
tous vos dispositifs (casques, enceinte, 
tablettes.….). 


septembre-octobre 2020 Pianiste | 59 


NOTRE 
SÉLECTION 


FELIX MENDELSSOHN 
Œuvres pour piano 
Christian Chamorel 
Calliope 

+ Mendelssohn est sans 
doute, davantage que 
d'autres, tributaire de 
ses interprètes: trop 
sentimentaux dans les 
Romances sans paroles, 
à l'image de ces Jeunes 
filles au piano de Renoir 
qui habillent les boîtes 
de confiseries, ou au 
contraire trop classiques 


dans les Préludes et fugues, 


quand devrait percer 

la fébrilité romantique, 

ils contribuent à pétrifier 
cette image d'un musicien 
compassé. Rien de tel 
avec Christian Chamorel, 
qui n'hésite pas à mettre 
ses moyens techniques 
au service de l'expression: 
l'introduction du Rondo 
capriccioso, avec ce léger 
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décalage entre les deux 
mains et ces octaves 
menaçantes, évoque un air 
de bel canto dont le très 
théâtral scherzo enchaîné 
ferait office de cabalette. 

Le programme, très 
habilement conçu, brouille 
d'ailleurs les frontières entre 
les genres: le pianiste suisse 
interprète les préludes des 
Préludes et fugues op. 35 
avec le même cantabile 

que les romances, et 
celles-ci avec le même soin 
polyphonique que les fugues. 
On pourra trouver que 

ce tempérament sanguin 
pousse, par endroits, 
certaines pièces dans leurs 
retranchements en termes 
de tempo et de dynamique, 
mais la trajectoire du célèbre 
Prélude et fugue n°1 est 
superbement graduée, 
comme la très morcelée 
Fantaisie op. 28, à laquelle 
Christian Chamorel insuffle 
une dimension toute 
beethovénienne. Les rares 
Études op. 104, jouées avec 
chic et intensité, suffiraient 
à distinguer ce récital 
Mendelssohn parmi les plus 
aboutis. Jérémie Bigorie 


Jazz 


LONELY SHADOWS 
Dominik Wania 

ECM / Universal 

+ Est-il possible d'évoquer 
ces heures blafardes du matin 
où tout se tait, où se décident 
les choses sensibles, secrètes 
et importantes ? Le pianiste 
polonais Dominik Wania 


nl TES 4 
WINTÉRREISE 


FRANZ SCHUBERT 

Le Voyage d'hiver 

Peter Mattei (baryton), 

Lars David Nilsson (piano) 
Bis 

+ immense Don Giovanni, 
Almaviva, Posa, Amfortas, 
Wolfram, Billy Budd 

et récemment Wozzeck, 
Peter Mattei a abordé 
Schubert en 2018 par son 
Voyage d'hiver avec son 
compatriote Lars David 
Nilsson. Ont suivi une 
tournée dans les pays 
scandinaves, le présent 
enregistrement en studio 
dans sa ville natale de 
Piteä, au nord de la Suède, 
et un début de tournée 
internationale. Ce qui frappe 
d'emblée dans ce Voyage, 
c'est la fraîcheur intacte 
de la voix du baryton après 
trente années de scène. 

Le timbre est magnifique, 
d'une humanité et d'une 


l'accomplit, avec simplicité 
d'énonciation, retenue 
expressive et une poésie frêle 
mais imperturbable. Tout au 
long des onze plages de son 
nouvel album, on y perçoit 
l'écho lointain d'Alborada del 
gracioso ou d'Une barque sur 
l'océan: son disque personnel 
précédent (en trio) était 
consacré à Ravel. C'est-à- 
dire que la clarté de son 


singularité incomparables 
à celles d'aucun autre 
interprète. Le récit se déroule 
avec une évidence admirable, 
sur un tempo jamais pressé, 
comme en témoigne 
le minutage, et avec une 
infinité de climats, tout 
en restant dans la tonalité 
du désespoir, sans que 
jamais s'installe la moindre 
monotonie. Peter Mattei 
et Lars David Nilsson savent 
trouver pour chaque lied le 
ton juste sans sombrer dans 
un excès d'interprétation. 
Le pianiste souligne toujours 
la structure rythmique 
de chaque vignette, mais 
la richesse des harmonies 
nous rappelle qu'il est aussi 
organiste. Aussi bien au bord 
du gouffre, comme dans 
Auf dem Flusse, Der greise 
Kopf, Die Krähe et Der 
Wegweiser, que dans 
l'extase pure (le legato inouï 
de Der Lindenbaum, Die 
Nebensonnen hallucinés) 
ou dans le dramatisme 
de Rast ou Mut!, Mattei reste 
la bête de scène que l'on 
connaît, mais toujours dans 
le respect total de l'usage 
de la messa di voce. 

Olivier Brunel 


ONCE UPON ATIME... 
At the Walt Disney 
Concert Hall 


univers pianistique combine 
avec grâce des harmonies 
souvent sophistiquées avec 
une évidence naturelle, 
produit d'une science qui 

se donne les atours de 
l'ignorance. Ces onze sortes 
de nocturnes improvisés 
face au clavier (c'est ici 

que se manifeste l'apport 
du langage jazzistique) 
dessinent le portrait musical 


Œuvres de Chopin, Tchaïkovski, 
Massenet, Debussy, Duruflé. 
Jean-Baptiste Robin (orgue) 
Brilliant Classics 
+ Loin des fastes tendres 
de la cour de Versailles, c'est 
dans un récital éclectique 
que nous admirons le talent 
de Jean-Baptiste Robin. 
Les musiciens de cette 
trempe sont rares. 
Le programme, brillant, 
rappelle à quelle école 
de virtuosité Robin fut élevé. 
Rien de tape-à-l'œil toutefois 
dans cette Toccata de Duruflé 
lyrique et pleine de subtiles 
intentions, ni dans cette 
Esquisse de Dupré, 
stupéfiante bien qu'elle 
dépasse les limites 
de l'instrument. Sitôt éteints 
octaves et arpèges, c'est 
dans la plus ineffable poésie 
que nous succombons aux 
charmes de Clair de lune, 
de Debussy, parfaitement 
transcrite, et d'une 
orchestration méticuleuse 
que nous retrouverons dans 
le Prélude et la Sicilienne 
de Duruflé, qui font de cette 
version de la Suite op. 5 l'une 
des plus abouties d'une 
abondante discographie. 
Cette alternance de douceur 
et de force, d'espièglerie et de 
tragédie, de lyrisme et de 
virtuosité nourrit la dernière 
œuvre pour orgue du 
compositeur interprète, 
The Hands of Time, une 
réflexion sur le temps où les 
modes réfléchissants nous 
ramènent à un univers sonore 
propre à Robin. Un disque 
à découvrir absolument! 
Aurore Leger 


à la fois d'un monde sonore 
poétique peuplé d'« ombres 
solitaires », débarrassé des 
scories de l'école et du bruit 
du monde, et celui d'un 
homme de 40 ans affirmant 
la beauté transcendante de 
la musique lorsqu'elle sait 
chuchoter mais parler au 
cœur avec une irrépressible 
conviction. 

Jean-Pierre Jackson 


POST-SCRIPTUM 
Œuvres de Kreisler, Kroll, 
Mendelssohn, Moszkowski, 
Sarasate.. 
Marina Chiche (violon), 
Aurélien Pontier (piano) 
NoMadMusic 
+ Marina Chiche fait son 
retour au disque à travers ce 
programme de 18 miniatures 
qui rendent hommage à Fritz 
Kreisler (1875-1962) et 
Jascha Heifetz (1901-1987), 
solistes qui pratiquèrent 
également la composition 
et la transcription. Sur 
son Giuseppe Gagliano 
de 1762, la soliste, soutenue 
par Aurélien Pontier, ne 
se contente pas de la seule 
démonstration technique 
mais livre une interprétation 
où le lyrisme à fleur de peau 
(Mélodie hébraïque d'Achron), 
l'élégance Mitteleuropa 
(les pièces de Kreisler, 
Alt-Wien de Godowsky) 
et la nostalgie (Romance 
de Fauré, Beau soir de 
Debussy) le disputent 
à la tendresse juvénile 
(Sicilienne de Paradis). 
Marina Chiche sait aussi se 
montrer enjôleuse (Garden 
Scene de Korngold), ludique 
(Guitare de Moszkowski, 
Banjo and Fiddle de Kroll), 
voire rêveuse (L'Oiseau- 
prophète de Schumann). 
Michel Le Naour 


MEETINGS 

Adrien Brandeis 

Jazz Family / Socadisc 

+ Avec la complicité de 
Damian Nueva (contrebasse) 
et des percussionnistes 
Arnaud Dolmen, Inor 
Sotolongo et Orlando Poleo, 
le pianiste Adrien Brandeis, 
faisant suite à Euforia sorti 
en 2017, poursuit avec 
élégance et énergie l'alliage 


LE COUP 


DE CŒUR 


Laure 
Mézan 


Élégance classique 


THE BEETHOVEN CONNECTION 
Sonates de Clementi, Dussek, Hummel, Wôlf 
Jean-Efflam Bavouzet Chandos 2020 


est l’un des albums les plus perti- 
nents de cette année beethové- 
nienne, particulièrement éclairant 
sur le génie d’un compositeur qui, 


paradoxalement, brille par son absence. Jean-Efflam 
Bavouzet, à qui l’on doit une remarquable intégrale de ses 
sonates pour piano, nous rappelle ici que les chefs-d’œuvre 
de Beethoven « ne sont pas des monts isolés surgis du désert ». 
Clementi, Hummel, Dussek et Wôlf ont largement contri- 
bué à en préparer le terrain, faisant entrer un langage hérité 
du classicisme viennois dans une nouvelle ère. Tous étaient 
des virtuoses du clavier, adulés en leur temps et profondé- 
ment respectés par leurs pairs. C’est à leur écoute que 
Beethoven s’est forgé son propre parcours pianistique, entre 
fraîcheur, fantaisie et modernité. Si l’esprit de Mozart est 
perceptible dans la rare et si séduisante sonate de Wôlf, un 
souffle romantique nous saisit à l’écoute de la musique de 
Dussek, tandis qu’un sentiment d'improvisation parcourt 
l’œuvre de Clementi et que les climats se font aussi tendres 
que fébriles chez Hummel. Jean-Efflam Bavouzet souligne, 
avec l’élégance qu’on aime tant chez lui, la profondeur de 
ces pages trop longtemps négligées. Privilégiant la clarté et 
la subtilité, alliées à une étourdissante virtuosité, le pianiste 
sait aussi, avec une parfaite mesure, en exprimer les accents 
tourmentés. La plage bonus de ce CD saura, en outre, nous 
convaincre de leurs indéniables connexions avec l’œuvre de 
Beethoven. Vivement la suite de ce cycle dont un deuxième 
volume est déjà en préparation ! + 

(Lire notre critique du disque page suivante.) 

r& Retrouvez Laure Mézan dans «Le Journal du classique » 

du lundi au vendredi à 20 heures sur Radio Classique. 


musical qui lui est propre 

et qu'il porte de façon 
honnête, entre l'acquis 
pianistique de Bill Evans et 
Chick Corea et la musique 
cubaine illustrée par Hilton 
Ruiz et Gonzalo Rubalcaba. 
Dix compositions originales 
très travaillées, à la mise en 
place impeccable, font ici la 
brillante démonstration que 
la main gauche, dans ce type 


de musique, ne se limite pas 
au montuno, mais peut créer 
une véritable dimension 
orchestrale au clavier, et 

que l'énergie indispensable 
à l'inspiration qui préside 

à ce répertoire peut générer 
un lyrisme généreux et 

une expressivité pouvant 
atteindre, comme c'est le 
cas, à une poésie active mais 
authentique. + J.-P. J. 
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Notre sélection 


Jean-Efflam Bavouzet 


Autour de 
Beethoven 


LE PIANISTE SIGNE UN DISQUE TRÈS RÉUSSI DANS 
LEQUEL IL MET EN LUMIÈRE LES CONTEMPORAINS 

DU GRAND LUDW/IG. L'OCCASION DE DÉCOUVRIR MUZIO 
CLEMENTI, JAN LADISLAV DUSSEK, JOSEPH WÔLFL... 


n cette année Beethoven, 

vous signez le premier 

volet d’un projet fascinant, 

The Beethoven Connection, 
dans lequel Beethoven ne figure pas! 
De quoi s'est inspirée cette initiative ? 
En approfondissant les sonates de Haydn 
et de Beethoven, plusieurs questions me 
sont venues à l’esprit: quelle musique 
entendaient-ils ? Quels 
étaient les compositeurs 
connus, voire encore 
plus connus? Clementi 
et Dussek, dont les 
sonates figuraient déjà 


Je voulais savoir 
de quoi Beethoven 
s'était nourri 


Consacrer un album aux compositeurs 
méconnus en parallèle des intégrales 
que vous menez de Haydn, Mozart 

et Beethoven pourrait étonner... 

Le deuxième volume va vous réserver 
encore plus de surprises! J’ai toujours eu 
un faible pour les compositeurs méconnus. 
Puisque les véritables coups de génie leur 
sont plus rares, il est d’autant plus touchant 
quand cela transparaît 
dans leur musique. Cela 
me rappelle une conversa- 
tion fascinante avec Pierre 
Boulez, qui, lui, trouvait 
davantage de valeur dans 


dans mon répertoire, et en quoi il les œuvres moins réussies 

s’intégraient naturelle- L F des grands compositeurs 

ment dans cette théma- se démarquait. ue dans les œuvres très 
q 


tique, mais pour complé- 

ter le programme, le musicologue Marc 
Vignal était mon guide. Il m’a fait décou- 
vrir Joseph Wôülfl, compositeur très 
apprécié de son temps qui avait remporté 
un duel pianistique contre Beethoven 
grâce à la limpidité de son discours. Plus 
que toute autre période, l’époque clas- 
sique possédait un langage commun, bâti 
à travers les mêmes codes et les mêmes 
outils. Je voulais mettre en valeur ces 
œuvres, quoique moins connues, et sou- 
ligner les traits qu’elles partagent avec 
celles des grands compositeurs. 
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réussies des compositeurs 
inférieurs. Je ne suis pas du tout d’accord! 
Les deux catégories me fascinent; chacune 
offre énormément d’interêt. 
Où se place Beethoven dans 
le paysage de son temps? 
Je tiens beaucoup à l’analogie de l'Hima- 
laya que j’évoque dans ma note accom- 
pagnant le disque. Comme dans la nature, 
il est rare qu’une montagne apparaisse 
seule sans qu’elle soit entourée d’autres 
sommets; il en va de même lorsque l’on 
parle d’une figure majeure et du milieu 
dans lequel elle évolue. Je voulais savoir, 


par ce projet « Beethoven Connection », 
de quoi Beethoven s’était nourri et en 
quoi il se démarquait. Les témoignages de 
ses contemporains révèlent à quel point 
Beethoven choquait par l'originalité de sa 
musique, par le côté extrême de son jeu, 
par la violence avec laquelle il traitait son 
piano! Sa façon de penser était complè- 
tement hors normes. Chez d’autres com- 
positeurs, il y a parfois un excès d’idées 
qui vient brouiller le discours. Beethoven 
ne donne jamais cette impression; il par- 
vient à créer tout un univers à partir d’une 
simple cellule. Il a été le premier à éman- 
ciper le rythme de la mélodie — et il 
n’adhérait non plus aux codes de son 
temps. Il y a un rythme que l’on trouve 
partout dans les œuvres de cette époque, 
sauf chez Beethoven! Est-ce une simple 
question de goût ? Ou voulait-il justement 
se démarquer de la norme? C’est absolu- 
ment fascinant ! 

Vous partagez une riche activité entre 

la scène et le studio d'enregistrement. 


Que vous apportent les deux 
environnements ? 

La scène met à nu l’imperfection de la 
nature humaine où peuvent se créer les 
moments les plus sublimes comme les 
plus catastrophiques! « Un concert est un 
vrai miracle », disait Boulez. J'ai été moi- 
même ému en tant qu’auditeur par des 
instants de grâce et des impressions indé- 
lébiles qui m'ont marqué à vie. Or, le 
disque livre une tout autre expérience, ce 
qui devient plus rare avec notre mode 
actuel d'écoute, qui est beaucoup plus 
morcelée. Je suis très attaché au processus 
de l'enregistrement; j'adore l’atmosphère 
du studio, la recherche approfondie que 
l’on peut apporter, le travail de montage 
où l'écoute et l’analyse mènent à un résul- 
tat très précis. C’est un processus qui 
s'apparente beaucoup à celui de l’ensei- 
gnement, en étant soi-même et le profes- 
seur et l’élève. Je viens de terminer le 
montage de mon intégrale des concertos 
de Beethoven, et je suis ravi du résultat ! 


B.EALOVEGA 


Vous assurez dans cette intégrale 
la partie soliste et la direction 
du Swedish Chamber Orchestra... 
Quand je dirige du piano, je ressens d’em- 
blée une osmose formidable avec les musi- 
ciens. Le travail avec un chef peut être 
absolument enrichissant en ce qui 
concerne la communion et l'échange des 
idées, comme c’était le cas avec Gäbor 
Takäâcs-Nagy. Or, mener un projet sans 
compromis apporte aussi une expérience 
singulière. Les tempi des concertos vont 
certainement étonner par leur rapidité, 
même si les rares indications métrono- 
miques de Beethoven remettent en pers- 
pective l'esprit voulu par le compositeur. 
On ne fait jamais l’unanimité. Chacun 
tient à un idéal car ce langage si expressif 
et personnel parle au plus profond de 
nous. Pour ma part, je voulais souligner la 
modernité de Beethoven et son incroyable 
vitalité rythmique. Si mon approche sur- 
prend, je l’assume complètement. + 
Propos recueillis par Melissa Khong 


Partitions 
Rééditions 
anniversaires 


a maison Schott fête, elle aussi, 
ses 250 ans. Fondée en 1770, 
l’année qui voit la naissance 
de Beethoven, la maison a côtoyé 
de nombreux compositeurs tels 
Beethoven, Czerny, Liszt et Gounod, 
en assurant la publication de leurs 
œuvres. Une nouvelle collection « Joy 
of Music », inaugurée cette année, fait 
renaître ces collaborations historiques, 
réunissant les premières éditions 
de rares œuvres sous un format 
moderne. De belles surprises vous 
attendent dans le volume consacré 
au piano, où les pièces virtuoses 
trouveront une place scintillante 
sur scène et les bijoux lyriques comme 
le Nocturne de Beyer offrent de 
délicieuses découvertes en dehors 
du répertoire standard. La grande 
virtuosité exigée par ce recueil 
va certainement impressionner, 
mais les plus courageux d’entre nous 
trouveront un véritable plaisir dans 
ces œuvres pleines d’esprit. Pour ceux 
ayant des capacités plus modestes 
mais un appétit tout aussi vorace pour 
le répertoire pianistique, la maison 
propose un recueil «zen » issu de 
la collection « Relax with ». Quarante 
pièces oniriques choisies 
par la pianiste Samantha Ward vous 
invitent à découvrir en douceur 
l'univers rêveur des compositeurs 
d’antan et de nos jours, en passant 
par Bach, Schumann, Liszt mais aussi 
par des pédagogues contemporains 
tels Spanswick et Heumann. Il y en a 
pour tous les goûts et tous les niveaux, 
et si certains morceaux manquent 
d'originalité, d’autres nous promettent 
des journées sereines et idylliques 
devant le piano. + M.K. 
Joy of Music. Pièces virtuoses 
et divertissantes pour piano, Schott. 
v Meditative Piano, Schott. 
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Livres 


Histoire 
du soldat 


PRIX DES LIBRAIRES 2020, L'INATTENDU 
ÂME BRISÉE D'AKIRA MIZUBAYASHI RÉUSSIT 
À EXORCISER LES TRAUMAS DE L'HISTOIRE 
JAPONAISE PAR SCHUBERT. 


okyo, automne 1938. 

Quatre musiciens 

amateurs répètent le 

Quatuor à cordes n°13 
« Rosamunde » de Schubert 
lorsque des soldats font bruta- 
lement irruption dans leur 
salle de répétition. Trois des 
musiciens sont des étudiants 
chinois jouant avec leur profes- 
seur d'anglais, un Japonais 
accompagné de son jeune fils. 
Dans le Japon impérial ultra- 
nationaliste en conflit avec la 
Chine, cette réunion sino- 
japonaise est mal perçue, et les 


Extrait 


« La mélancolie est un mode 


de résistance, déclara Yu. 


Comment rester lucide dans 


un monde où l'on a perdu 


la raison et qui se laisse entraîner 
par le démon de la dépossession 
individuelle ? Schubert est 

avec nous, ici et maintenant. 
Ilest notre contemporain. » 


quatre musiciens sont arrêtés 
manu militari. Un lieutenant 
mélomane essaye sans succès 
d'éviter cet inquiétant imbro- 
glio mais il ne peut que préser- 
ver le jeune garçon resté caché 
dans une armoire, lui donnant 
les restes du violon de son père 
brisé par la soldatesque. 

Un demi-siècle plus tard, le gar- 
çonnet tokyoïte est devenu, en 
France, un luthier émérite 
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spécialisé dans la réparation des 
violons abîmés. Artisan vir- 
tuose, il a patiemment réussi à 
reconstituer le violon de son 
père disparu. Un jour, sa 
femme, une archetière intuitive, 
croit reconnaître en une jeune 
violoniste japonaise la petite- 
fille de ce lieutenant japonais 
qui sauva son mari jadis. Les 
fantômes commencent alors à 
surgir du passé, et le luthier va 
enfin pouvoir réparer les 
vivants et les morts qui hantent 
son identité fragmentée. Akira 
Mizubayashi, tout en délica- 
tesse, réussit par son 
écriture fine et pré- 
cise à évoquer les 
traumas de l’histoire 
du xx° siècle, des 
morts provoquées 
par le nationalisme 
au bombardement 
d'Hiroshima. À tra- 
vers son récit, ce 
romancier bilingue 
exprime en écrivant 
directement en fran- 
çais la subtilité inef- 
fable de la littérature 


| japonaise, ce que les traduc- 


tions souvent aseptisées des 
grands classiques de son pays 
ne réussissent presque jamais. 


ET SOUDAIN 

SALLE PLEYEL... 

Cette approche japonaise 
transcrite en français par 
son auteur même consti- 
tue l'attrait singulier de ce 
roman à fleur de peau dont la 


w 
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ol 
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retenue exprime une sensibi- 
lité extrême. Les voyages inté- 
rieurs du luthier sur les traces 
de son enfance détruite, tout 
cet empire de signes remontant 
progressivement à la surface 
de sa conscience forment la 
structure musicale de cette 
anamnèse. Une interpréta- 


tion salle Pleyel du Quatuor 


«Rosamunde » de Schubert, de 
la Partita n°3 « Gavotte en ron- 
deau » de Bach et du Concerto 
à la mémoire d’un ange de 
Berg — œuvres de chevet du 
père du luthier — va libérer les 
esprits impliqués par ce drame. 
Loin des aspérités vivaces de 
la langue française, ce miroi- 
tement à la surface des êtres 
orchestré par l’écrivain séduit 
par une ambivalence entre son 
écriture lisse et la profondeur 
abyssale des thèmes qu’il sou- 
lève. Disparitions, déracine- 
ment, deuil impossible du père, 
puissances expiatrices de la 
musique, de tels sujets auraient 
provoqué des circonvolutions 
voluptueusement retorses 
chez Proust, des incantations 


viscérales chez Artaud ou 

Bernanos, un sens de l’ellipse 

chez Modiano, mais chez ce 

subtil écrivain japonais à l’im- 

pavide art de la mesure, l'enjeu 

est ailleurs, dans la libération 

des âmes brisées par cette pri- 

son de fer qu'est la vie. + 
Romaric Gergorin 

v Âme brisée, 

d'Akira Mizubayashi, 

éditions Gallimard, 

256 p.,19€. 


“M -<-H 
V2wE-nOZzZ 
E=-H° 


= 
Fun =lu æ 


CCC EEMECT) 


CIE 
oM< 
< 


| C 


B=-=H--0 


x-<ou 


+ 
w) 
wex-2Zu 
= 
< 
3 swlole 
ne 


“Mc 


<sr-oM- 
m 
& 
we <2zr ul 
wo = r « 
- wi z 


| Q 


<a wr ul 


<2z 


s<M=0-z<Mocuuu-ucvuoz 
ro sw 

OCIUE 

w & ©) 


n 
a 
E 
re] 
L 


E—-r<zz« 


= 
© 
£ 
— 
© 


CECCOMERIECTEE 


cE:H°E-R-H 


n>æaroz-uwu 


Ou-E-H-H-H< 


“= 


ots fléchés 


DAMES 


septembre-octobre 2020 Pianiste | 65 


LE BAL 


DU 


DÉBUTANT 


d'Erik Orsenna 


epuis l’enfance, Jean-Baptiste 
Charcot ne voulait que navi- 
guer pour explorer le 
monde. Hélas, son père, 
Jean-Martin, ne l’entendait 
pas de cette oreille. Ce grand 
médecin et grand chercheur, 
auteur de découvertes 
majeures sur le fonctionnement du 
système nerveux et les traitements par 
hypnose, dont les leçons attiraient de 
l'Europe entière d'innombrables élèves 
(parmi lesquels un certain Sigmund 
Freud), n’imaginait pas d’autre voie 
pour son fils que la sienne. Docile, Jean- 
Baptiste se lança donc dans de longues 
études et réussit son internat en 1891. La mort de son génie 
de père, deux ans plus tard, le libère! À peine revenu du 
cimetière, il mit en chantier un bateau, le premier d’une 
longue suite, qu'il appellera comme tous les autres Pourquoi- 
Pas? Et grâce auxquels, enfin fidèle à son rêve de bambin, il 
explora le monde, notamment l'Antarctique. Je me sou- 
viens de mon émotion lorsque Isabelle Autissier m'emme- 
na là-bas, aux confins de la terre, sur Ada, son fier petit 
voilier. Nous avons jeté l’ancre juste à côté de l'endroit où 
cet obstiné garçon avait passé son premier 
hiver austral. 
Pourquoi pas? 
La plus simple des devises, en même temps 
que la plus fertile. 
Je vous accorde que la logique du pourquoi 
pas ? peut entraîner quelques désordres 
dans votre vie privée. Si, chaque fois que 
vous rencontrez une belle dame, vous sui- 
vez cette devise (pourquoi pas ?), votre 
mariage ne durera pas, c’est un ancien 
divorcé qui vous parle. Mais dans tous les 
autres domaines, pourquoi pas ? 
Par exemple, etau hasard, donnez-moiune 


66 | Pianiste septembre-octobre 2020 


QURQUOI 
PAS ? 


PEDIGREE 


Écrivain et économiste 
académicien 
et conseiller d'Etat 
cet éternel curieux 


est mis au piano 
il y a quatre ans. || nous 
livre avec humour 
la chronique de ses joies 
et désarrois d'apprenti 
musicien 


seule bonne raison de ne pas commen- 
cer (ou reprendre) le piano! 

Le manque de place? Il est des instru- 
ments petits. 

Le bruit? On peut l’assourdir. 

Le manque d’argent? On peut louer, 
ou se faire accueillir tout près. 

L'âge et l'absence total de don? Pardon 
pour ma prétention, mais personne 
n’incarne mieux que moi ces deux 
malédictions: je me suis lancé dans 
l'aventure il y a quatre ans, j'en avais 
déjà 69, et mes progrès sont ceux d’une 
tortue — demandez à cet être désespéré, 
Philippe Lecointre, mon obstiné pro- 
fesseur. Merci à lui. et pardon! 

Ce laborieux apprentissage a changé ma vie. Elle était 
joyeuse et diverse; de nouveaux bonheurs, majeurs, s’y 
sont invités. 

Je ne vous en dirai que trois, pour ne pas vous prendre le 
temps que vous pourriez consacrer à jouer : 

1. Alors que mon audition aurait tendance à décliner (on 
me dit que c’est naturel), j'entends de mieux en mieux 
l'important (je veux dire la musique). 

2. Cette mâchoire qui me faisait si peur, ces dents blanches 
et noires qui me tétanisaient, jose main- 
tenant, parfois, y avancer la main, oui, 
même dans les gares, lorsqu'elles sont 
désertes, et JE JOUE. Les pigeons, en leurs 
roucoulades courtisanes, m'ont fait dire 
qu'ils appréciaient. 

3. Et puis je fais partie de ce royaume (au 
sens propre) enchanté de la musique, je ne 
me sens plus rejeté. Je suis assis sur le plus 
humble des strapontins, tout au fond. Mais 
j'y suis. J’en suis! 


Arrêtez de seulement consommer de la 
musique, PRATIQUEZ! + 


Du curieux 

au virtuose, 

tous les musiciens 
s'y accordent. 


1000 m°? 
d'instruments de musique 
et de librairie musicale. 


[ NL NEVER 2m 


TANANA 


NOUVELLE GAMME CLAVINOVA CLP-700 


Un événement attendu : la nouvelle gamme Clavinova CLP-700 ouvre un nouveau monde 
d'expression musicale, de créativité et d‘apprentissage. Une révolution technologique 
vous offre deux des meilleures sonorités de piano à queue au monde et de nouvelles 
fonctionnalités, vous garantissant des heures infinies de plaisir de jouer. 


Clavinova. 


*Le numérique n'a jamais été aussi proche du piano 
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PIANO 
FACILE 


Pianiste 


Ait FE. Chopin Premier exercice donné à ses élèves «5 CDp.1 


Jouez tour à tour lié et un peu détaché, sans dureté. 
Alexandre Sorel 


EXTRAIT DE LA MÉTHODE BLEUE, ALEXANDRE SOREL. REPRODUIT AVEC L'AIMABLE AUTORISATION DE L'ÉDITEUR © ÉDITIONS HENRY LEMOINE, PARIS. 


Rire Alexandre Sorel Triste ou Joyeux y CD p.2 
Dès les premières notes: nuancez, donnez un élan à la petite phrase. 
J=9% AS. 


suis jo - yeux 


ou bien tris - te Ni - co - las. 


do si la la Noir, Noire Blan...Che et voi- là! 
Jouer la note qui se répète sans dureté, pas sèche, et avec le poignet souple. 


EXTRAIT DE LA MÉTHODE BLEUE, ALEXANDRE SOREL. REPRODUIT AVEC L'AIMABLE AUTORISATION DE L'ÉDITEUR © ÉDITIONS HENRY LEMOINE, PARIS. 


A.S. Le Chat et la Souris 


y CD pl.3 


Chantez avec les doigts (comme disait Chopin) cette petite chanson. 


1 2 3 1 2 + Respirer, couper un peu le son. 


mais moi 


quand tu viens vers moi. 
Respirer, couper un peu le son. 


EXTRAIT DE LA MÉTHODE BLEUE. ALEXANDRE SOREL. REPRODUIT AVEC L'AIMABLE AUTORISATION DE L'ÉDITEUR © ÉDITIONS HENRY LEMOINE, PARIS. 


Pour connaître 
son morceau: 
toujours savoir 
chanter la main 
gauche. Et la 
jouer avec les 
bons doigtés! 


A. S. Mon petit chat ES CD pl.4 


Jouez plus intensément vers le mot « chat ». Raffermissez le 4° doigt et jouez-le un peu arrondi. 
AS. 


1 2 3 4 + à 3 1 (couper, respirer) 2 3 


Mon pe-tit |chat, dort dans son pa / ron -|ner 

4 s| 4 » 2 4 3 2 1 
— = = Pi ef a 
nier il ai-me bien boire et ron - - - 


ce qu'ilpréfèkre c'est lap + per 


= 
- - - - - - - - - lais du 
EXTRAIT DE LA MÉTHODE BLEUE, ALEXANDRE SOREL. REPRODUIT AVEC L'AIMABLE AUTORISATION DE L'ÉDITEUR © ÉDITIONS HENRY LEMOINE, PARIS. 
e. L4 e. 

Nathalie Béra-Tagrine La Rencontre EF CDp.5 

Écoutez toutes les rencontres de notes entre la m. droite et la m. gauche, même avec les notes prolongées! 
AS. 
, 2 , _ 


y 


Pr 


EXTRAIT DE LA MÉTHODE BÉRA-TAGRINE. NATHALIE BÉRA-TAGRINE. REPRODUIT AVEC L'AIMABLE AUTORISATION DE L'ÉDITEUR © ÉDITIONS VAN DE VELDE. PARIS. 


J.C. Bach Menuet en do majeur CD p6 
+= 120-132 : AS. 


| 4 Détacher les notes sans sécheresse de son. Poignet souple, pas raide! 


L. Mozart Menuet en do majeur 1 CD p.7 


Père de Mozart 1719-1797. 
Jouer les deux 


notes très I AS. 
ensemble. 
Faire sonner 
davantage 
la note plus 
aiguë, le sol, 
en tendant 
le doigt. 
Diminuer 

la note en 
dessous, 

en relâchant 
le doigt. 


9 Contrôler chaque note des temps. 
5 5 3 4 3 5 4 3 5 1 5 e 3: 5 


*k W.A. Mozart Menuet en fa majeur «CD pl.8 
Composé à l'âge de 6 ans. 
Séparer chaque petite phrase « Tomber » dans la 1 note, AS. 
puis alléger laterminaison. +, » ’ & 
Ÿ ; 


3 
Sentir plus triste. cadence! (petite fin provisoire) (redépart) 


Do--> ré: sentir que la fin du morceau est évitée, elle est reportée à plus tard. Ce n'est pas encore fini! 5 | 


kk> 


G.P. Telemann Menuet en sol majeur «CD p.9 


Faites bien passer dans le « toucher » les appuis, les accents voulus par Telemann. Écoutez-vous jouer. 
AS. 


Allegro ( = 116) 


Bien séparer 25 1 
chaque petite 
phrase. == 
A — EE CE CRE ER D en = 
RE (NS) COS ES RS ET ER DR CE ES GO ES RE ER L__Ik je 71 
10 


ee the por 


Toujours savoir parfaitement la main gauche, c'est la base du jeu. 


o e T  IE 


É 1 RE 
<< | f 
LT RE 


Sentir ce changement. Le penser! 


. . 5 
M. Clementi Arietta en do majeur EF CD p.10 
A Ôter la main droite pendant les 
Allegretto _ séparations brèves. Ôter la main droite, même si la gauche doit tenir les notes legato. silences, même si la gauche doit tenir. 
1 a V3 L 3. Vi 4 4 3 


tatetatete te 


1 2 3 à 2 1 2 15 2 


Pour mémoriser, repérer quelle est la note 
6 qui change. Comparer! 


xt R. Schumann Album pour la jeunesse, Petit morceau scopin 


Cette pièce permet d'apprendre à faire la même nuance aux deux mains, comme les amoureux 
Robert et Clara Schumann qui marchaient ensemble main dans la main. 


Nicht schnell de su 


Afin de mémoriser, bien voir que LA changement est ici. 


ù . : : Rendre cette note 
Jouer de plus en plus « chaud », intense, en allant vers l'aigu. Faire cela aux deux mains. «sensible ». 


C. Franck Les Plaintes d’une poupée «CD p.12 


C'est le ré aigu qui exprime la plainte de la poupée. Faites sonner ce ré en tendant fermement le 5° doigt. 
AS. 


Andantino (> = 69) 


LE 


p dolce 


5 


Entendre la rencontre du la# (joué), 
avec le fa qui est prolongé. 


Chercher un autre « caractère », plus triste à cause du sib, 
qui est est la tierce mineure. 


Faire sentir qu'il faut faire un effort pour chanter 
cet intervalle (seconde augmentée). Ça «tire »! 


FE Chopin Valse en la mineur LCD p.13 


L'essentiel ici est de faire entendre toutes les petites respirations entre les phrases. 


AS. 
Séparez bien! Legato, un seule geste, un seul élan de la main. 


2 Apprendre aussi la « voix centrale » dans ces accords 
de main gauche, par l'oreille et dans les doigts. 


_—_ 
7 2354: 23543 23 ! Changement ici 
h PE 2 — 1 MT ' 1 


D==— en — 


En un seul élan de geste 


Dans cet arpège à la m. droite, ne surtout pas casser le poignet en passant le pouce. 
C'est la condition pour garder le contact avec le clavier. 


1 
É 
! Nouveau changement ici. 
: Pour la mémoire, il faut 
10 toujours comparer, voir la 
| «construction » du morceau. 


Jouer ces grands arcs de phrase legato en pressant du doigt. 
Ne pas découper la phrase par des gestes inutiles, de haut en bas, du poignet. 


23 
M 1] 5 


Diminuer les fins de phrase, même quand elles arrivent 
sur le temps fort de la mesure. 


vidéo CES R. Schumann Papillons I à VIT EF CDpIIS 
Libre. 
Marie-Josèphe Jude 
Introduzione 
Moderato 5 cédez 


POUR : 


° << 
p dolce _avecélan 


bit Eee 


+ _ 5 
Prestissimo (/ = 116) 1] 5 Se placer à l'avance 
e — en s'aidant du coude. K 
2 — 0 N s. 
— P—# EL — 
/ ) 


12 


(° = 120) Accentuer mais sans écraser le son (retard dans la touche). 


Penser à la carrure ie 
par 4 mesures. : 


+ — ++ — 


D # 
Et se 
a — SES = 


SD ES CO ES 
cresc. VA =— 
Le È À $ Ê L “ é «dr 
D 1 À [Lo [1 Li LI T æ! 
Lj L} Æ LE] L] s w2 f 
à ? 


Li 
" [2 
È £ + 1 
1 
5 À 3 
5 


a tempo 


RARES 
D: =: = 1 3 2 


nu 
UT 
CU 

ER | 

UT RD 

EL 

to 

ue 
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K] 
Q 
a 
à 
Fe) 
il 
& 


DER er 2e de 5 5 


Penser aux 
plans sonores. (= 80) 3 5 4 3 À 3 3 5 | 5 d 
h 1 2 Le 24 3 4 3 2 1 


I # 73 PE © À 
4: = 


FAT SC SN: US CN CS CS RS ON SE RSR 
2 RE — 


Énergique ue 
mais sans 


dureté 


5 
Léger, de près 


16 


3 


RER 


7] 


Semplice (> = 58) 


Souple mais sans rubato 


4 Penser à la longueur de la phrase malgré les accents 
: sur chaque début de mesure. 


His W.A. Mozart Sonate K. 332, Allegro EF CD pi 


Calme et chantant. 
Vidéo adoré Marie-Josèphe Jude 
YOUTUBE ’ 8 2 1 5 


ra 
a — 
De ane M 
HR" API 


until 42 
ll, 


F LImSRSRSS Les ein ep 


IS 


PNTIES 


20 


3243 1 Sans accentuer 


89 ke 2 1 Ê 2 . 4 la dernière note. 
E ré = 


94 es. nt, —— 


TS A, 
DE 


4 


CE — RES 


C4 
IE l'an BL 
y 


Libérer le poignet sur les SF: 


|24 


RS es | y 
RE RS 2 RE D CR RS RS RS 


25| 


RAR C. Debussy Danseuses de Delphes rs CD 16 


Pulsation très régulière. 
yidéo Marie-Josèphe Jude 
YOUTUBE Lent et grave (> = 44) 
doux et soutenu Écouter la voix centrale. 
AT +, A APS, PS 
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LE JAZZ 
de Paul Lay 


A Simple Blues 


Une création de notre jazzman pour vous initier au blues. 
Une invitation à chanter et à improviser comme bon vous semble! 
1 CD pl.17 


—— | 
[4 = RS mc 


FES 
Os he 


p 86), CR ee: | gx 5 
Fe ES EE Een Sn = = 


ER SR ES L) LL] L] A, tit JT 2) 


LES SÉQUENCES 


Séquence l Apprendre la structure du blues de 12 mesures avec les degrés. S'amuser à le transposer. 


_ IVème dus _ L. bre vas 
Vème degré IVème degré ler degré 
+ Bb gi gi si Os | Os + 
EE EE — 
Î | 

Séquence 2 Chanter la mélodie et analyser le thème avec les fonctions des notes (par ex.: le 1 est la tonique de l'accord, le 3 est la tierce...) 

13 

{) 


Séquence 3 Transposer le morceau dans d’autres tons, à l'aide du canevas de la séquence 2. 


en Lab 


Pianiste 


p.3 
Chopin Premier exercice 
donné à ses élèves 

* 
Alexandre Sorel 
Triste ou Joyeux 
Le Chat et la Souris 
Le 


p.4 
A.S. Mon petit chat 
* 
Nathalie Béra-Tagrine 
La Rencontre 


* 
J.C. Bach 


Menuet en do majeur 
Les 


p.5 
L. Mozart 
Menuet en do majeur 
Les 
WA. Mozart 
Menuct en fa majeur 
Les 


p.6 


Telemann 
Menuet en sol majeur 
Les 
Clementi 
Arietta en do majeur 
Les 


LES NIVEAUX DE DIFFICULTÉ: k 3137337 Grand débutant XX 577 


JUDE 


ALEXANDRE 
SOREL 


PAUL 
LAY 


p.7 
Schumann 
Album pour la jeunesse, 
Petit morceau 

kk 


p.8 
Franck Les Plaintes 
d'une poupée 
kkk 


p.10 
Chopin 
Valse en la mineur 

kkk 


p.u 


Schumann 
’apillons I à VII 
Les es 


p.19 
W.A. Mozart 


Sonate K. 332, Allegro 
kkk 


p.27 


Debussy 
Danseuses de Delphes 
kXkXk 


p.29 


Le Jazz de Paul Lay 
A Simple Blues 


x Débutant #4 k 757 Moyen kk kr Avancé Xk kr k Supérieur 


AVEC L'AIMABLE PARTICIPATION DES ÉDITIONS HENRY LEMOINE 


+ NE MANQUEZ PAS NOS VIDÉOS PÉDAGOGIQUES SUR NOTRE CHAÎNE YOUTUBE 


